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Dès le début de notre formation à la HEP, nous avons été immédiatement confrontées au Plan 
d’études Romand (PER). Lors des séminaires d’arts visuels, nous avons eu l’occasion de nous 
familiariser avec le domaine « arts visuels » et les différents axes qui le composent.   
L’axe culture, a été développé lors des cours du semestre 4. C’est à ce moment-là que nous 
avons eu l’occasion de nous interroger sur notre rapport à l’art, et plus précisément sur les 
connaissances culturelles nécessaires à l’enseignement de celui-ci.  
Face à ce questionnement, nos réponses ont divergé étant donné que nous avons eu un parcours 
scolaire différent. Au gymnase, l’une d’entre nous a suivi des cours en arts visuels et en histoire 
de l’art pendant trois ans, tandis que l’autre n’a pas suivi de cours spécifiques en lien avec cette 
discipline. Pour la première, l’approche qu’elle a eu des œuvres d’art a suscité l’envie de 
devenir enseignante d’arts visuels avec le désir de prolonger ses études en histoire de l’art. Pour 
la seconde, l’enseignement de base dans ce domaine au cours de sa scolarité n’a pas réellement 
eu d’impact pour son futur métier d’enseignante. En effet, son parcours ne lui a pas donné envie 
d’enseigner le côté culturel de l’art et l’axe culture du PER en arts visuels lui semble moins 
important que les autres.  
 
La divergence de points de vue qui caractérise notre duo est une richesse pour aborder le thème 
de l’enseignement des arts visuels. C’est une des raisons qui nous a amenées à choisir un sujet 
de mémoire dans le domaine des arts visuels.  
Lors des stages effectués dans le cadre de notre formation, nous avons pu remarquer différentes 
façons d’enseigner l’axe culturel du PER en arts visuels. Par exemple, dans une des classes de 
stage, une praticienne formatrice a beaucoup développé le côté culturel des arts en mettant en 
place avec les élèves plusieurs visites d’expositions ou présentations d’artistes. Celles-ci 
avaient pour but de présenter divers artistes étudiés en classe. D’autres praticiennes formatrices, 
au contraire se sont concentrées uniquement sur l’acquisition de techniques en dessin et en 
peinture et n’ont pas abordé l’axe culturel du PER.   
Cette diversité de pratiques a suscité des questions de notre part. En effet, il y a un écart 
significatif entre les prescriptions du PER et la mise en œuvre effective de ces recommandations 
dans les classes.  
Nous nous sommes donc demandées, quelle était la cause de cet écart.  Nous avons formulé 
plusieurs hypothèses.  
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La relation qu’a l’enseignant-e avec l’art peut influencer son enseignement. En effet, cela 
dépend de l’utilité que confère l’enseignant-e à l’axe culturel des arts visuels et au rôle qu’il-
elle pense devoir jouer dans la transmission de celui-ci.  
Pour un enseignant-e qui a peu de connaissances dans le domaine des arts, enseigner l’axe 
culturel du PER peut sembler effrayant. Son enseignement demande une charge de travail 
supplémentaire si l’enseignant-e doit se mettre à jour dans ce domaine.  
La tâche peut paraître difficilement réalisable étant donné qu’il n’y a pas de moyens de 
référence officiel pour l’enseignement des arts visuels. L’hypothèse serait alors que 




1. Partie théorique 
Dans cette partie, nous allons expliciter différents concepts en vue d’une meilleure 
compréhension de notre travail de mémoire. Nous observerons également différentes 
recherches effectuées par des chercheurs-euses ou auteur-e-s, afin de comprendre la 
signification et l’importance de la culture. 
 
1.1 La culture 	
Nous allons tenter de définir la notion de la culture, celle-ci étant essentielle dans notre 
développement. Nous étudierons la manière de percevoir la culture, en trois étapes distinctes. 
Tout d’abord nous parlerons de ce qu’elle évoque en général, puis nous nous concentrerons sur 
la manière dont elle s’articule en arts visuels. Pour terminer, nous nous pencherons sur la façon 
dont le PER décrit le concept de culture en arts visuels, en se référant aux différentes 
composantes de l’axe A14 du PER.  
 
1.1.1. La culture, définitions générales 	
Le terme « culture » est vaste. Comme le disent Fabre, Guignard et Saint-Girons : « C’est que 
la grande question de la « Culture », référence des références, reste de nos jours, plus 
problématique que jamais. Où commence-t-elle, où finit-elle, et quelle est sa véritable fonction 
?1».   Nous allons nous pencher sur la définition de ce terme “culture”, car l’approche que 
chacun a de celle-ci peut être différente. Cette étape nous paraît importante afin de donner une 
vision plus claire de ce dont nous parlons dans ce présent mémoire.     
La culture peut désigner pour les uns, « tout ce qui vient de notre passé et ce qu’on véhicule à 
la génération suivante dans nos habitudes de vie, dans nos savoirs et dans nos compétences et 
nos habiletés2», et pour les autres, « l’ensemble des connaissances acquises dans un domaine 
particulier », la culture étant alors une capacité à faire quelque chose.  
Pour certains encore, la notion de culture fait référence au fait d’être « cultivé », signifiant 
qu’une personne a une culture générale développée et possède des connaissances intellectuelles 																																																								
1 Collection Fabre, A., Guénard, C., Saint-Girons, B., (2004), Arts plastiques...quelles sont vos références ? (p.27), 
Créteil : Canopé 
2 Lemonchois, M., (2012), L’appréciation des arts et de la culture à l’école primaire (p.226-234) : représentation 
des enseignants Journées d’études scientifiques JEPEAC et Education et Formation Laboratoire Interdisciplinaire 
de Recherche en Didactique, La rencontre avec l’œuvre : éprouver, pratiquer, enseigner les arts et la culture, éd. 
par Jean-Charles Chabanne, Marc Parayre, et Éric Villagordo, Arts, transversalité, éducation, (Paris,France: 
l’Harmattan). 	
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dans plusieurs domaines. Montandon et Pérez-Roux nous disent que « le terme « culture » 
recouvre alors tout autre chose que les pratiques culturelles définies par les politiques 
sectorielles : « les valeurs, les croyances, les convictions, les langues, les savoirs et les arts, 
les traditions, institutions et modes de vie par lesquels une personne ou un groupe exprime son 
humanité et les significations qu’il donne à son existence et à son développement3 ».  
Pujas et Ungaro, quant à eux, donnent une définition de la culture en utilisant les termes suivants 
: « La culture répond à des besoins spécifiques, elle est particulière à chaque société humaine 
et même, à l’intérieur de la société, à des groupes définis. C’est dire que la notion de culture 
n’est pas univoque, elle a à la fois le sens que désigne l’anthropologie et des significations 
diverses à l’intérieur d’une même société4». Dans ces définitions, la culture apparaît comme 
des connaissances à acquérir ou bien comme un héritage à transmettre au sein d’une société. Le 
terme « culture » fait donc référence à quantité de notions différentes. C’est pourquoi nous 
allons nous focaliser sur la spécificité de la culture dans le domaine des arts visuels, encadrant 
ainsi le sujet de notre mémoire.   
 
1.1.2. La culture en arts visuels 	
Afin que le lecteur puisse comprendre à quelle définition de l’art nous faisons référence dans 
ce mémoire, nous allons tenter de décrire cette notion en quelques phrases. En effet, ce terme 
regroupe plusieurs domaines différents. Isabelle Ardouin le formule ainsi : « Lorsque l’on parle 
d’art, en effet, on parle tout autant de musique, de peinture, de sculpture, de poésie, de 
littérature, etc. La culture artistique sera donc l’ensemble des œuvres, des postures, des savoirs 
et des pratiques qui sont du domaine de l’art5 ». On peut également définir l’art comme étant 
la rencontre entre un sujet et une œuvre et c’est la « qualité de cette rencontre qui en fait la 
valeur6 ».  Pascal Lismonde décrit ce terme de la manière suivante : « L’éveil à l’art est un 
facteur d’équilibre et d’insertion parce qu’il suscite au plus profond de chacun : la valorisation 
de soi par la connaissance de ses richesses propres, le développement de la sensibilité et du 
sens critique, le passage du balbutiement à l’acte créateur, l’ouverture sur l’extérieur et sur le 
patrimoine culturel de la nation et de l’humanité7 ». 
																																																								
3 Montandon, F., Pérez-Roux, T., (2014). Les médiations culturelles et artistiques, quels processus d’intégration 
et de socialisation ? (p.172).  Paris : l’Harmattan. 
4 Pujas P., Ungaro J., (1999), Une éducation artistique pour tous ? (p.29), France : Erès 
5 Ardouin, I. (2000). L’éducation artistique à l’école (p.44). Issy-les-Moulineaux : ESF editeur. 
6 Idem, p. 55. 
7 Lismonde, P. (2002). Les arts à l’école : le plan de Jack Lang et Catherine Tasca (p.46). Paris : Gallimard.	 
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Sur cette base, nous pouvons alors aborder le sujet de la culture en arts visuels. En effet, une 
étude faite par Myriam Lemonchois a permis de répertorier trois points de vue différents sur la 
culture en arts visuels, tous venant de la réflexion d’enseignant-e-s du primaire. Selon elle, nous 
pouvons différencier ces trois axes de la manière suivante : la culture comme patrimoine, la 
culture comme milieu et la culture comme héritage. Cette recherche a permis à ces enseignant-
e-s de comprendre ce qu'évoque le terme culture en arts visuels.  
 
En effet, en analysant les données récoltées, « les résultats montrent que les enseignant-e-s 
n’ont pas la même représentation de l’intégration d’une dimension culturelle en lien avec les 
arts, malgré le fait qu’ils soient tous impliqués dans un même projet au sein d’une même école. 
Les résultats ont été regroupés autour de trois profils types d’enseignant-e-s, élaborés selon 
leurs représentations de la culture : la culture comme patrimoine, la culture comme milieu et 
la culture comme héritage. 8» 
 
La culture comme patrimoine 
Les enseignant-e-s qui perçoivent la culture comme étant un patrimoine, pensent que seuls les 
spécialistes devraient l’enseigner, car cela nécessite des compétences particulières. Mais qui 
sont les spécialistes ? Est-ce que l’on parle d’artistes, de médiateurs-trices culturels, ou 
d’enseignant-e-s qui ont fait un Master en Arts Visuels ? En ce qui concerne l’artiste, Pujas et 
Ungaro émettent la réflexion suivante : « (…) quand on dit que l’éducation artistique ne peut 
être faite que par un artiste, quelle image de l’artiste a-t-on en tête, c’est-à-dire : quelles vertus 
pédagogiques lui prête-t-on ? Qu’a-t-il que les autres n’ont pas ? (…). Dans le primaire, la 
réponse donnée est simple : on fait appel à un musicien parce qu’il possède des compétences 
techniques que le maître ne possède pas. Ce musicien, lui, se dit artiste. Mais s’il l’est, le 
professeur de musique et d’arts plastiques au collège doit bien l’être aussi, non ?9 ». Ces auteurs 
soulèvent une question très intéressante. L’enseignant-e d’arts plastiques ou celui de musique, 
pourrait également être considéré comme des artistes. Cependant, dans les classes primaires, 
les enseignant-e-s sont des généralistes et non pas des artistes. C’est peut-être une des raisons 
pour laquelle certains enseignant-e-s ne se sentent pas capables d’enseigner cette culture de 																																																								
8 Lemonchois, M., (2012), L’appréciation des arts et de la culture à l’école primaire (p.229) : représentation des 
enseignants Journées d’études scientifiques JEPEAC et Education et Formation Laboratoire Interdisciplinaire de 
Recherche en Didactique, La rencontre avec l’oeuvre: éprouver, pratiquer, enseigner les arts et la culture, éd. par 
Jean-Charles Chabanne, Marc Parayre, et Éric Villagordo, Arts, transversalité, éducation, (Paris,France: 
l’Harmattan). 
9 Pujas P., Ungaro J., (1999), Une éducation artistique pour tous ? (p.149), France: Erès 	
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l’art. Ces professeurs du primaire possèdent, de manière générale, un savoir limité dans chaque 
branche qu’ils enseignent. Ils n’ont donc pas, selon eux, assez de connaissances dans un seul 
domaine, c’est-à-dire, dans le cas de figure qui nous intéresse, celui de l’art. Heureusement pour 
eux, comme le souligne Pujas et Ungaro : « Le moyen que se donne l’éducation artistique dans 
l’enseignement, c’est la présence des artistes auprès des enseignants et des élèves10 ».   
 
Cependant, Carasso met en évidence que “la présence de l’artiste ne remplace pas 
l’enseignant, mais complète son savoir-faire. De rencontrer un artiste en vrai permet non 
seulement que les jeunes élèves enlèvent cette idée qu’un artiste est mort et également qu’il y a 
une autre vie qui se déroule en dehors de l’école qui n’est pas aussi simple que l’exposent les 
magazines ou les journaux people11 ”.  
Bénédicte Duvin-Parmentier pense que “collaborer avec des artistes permet un contact 
fructueux et offre la possibilité d’aborder des questions artistiques sous des angles différents 
et complémentaires. Un atelier en collaboration avec un artiste favorise l’interdisciplinarité. 
Dans ce cadre, l’enseignant ne doit pas se cantonner à un rôle consumériste ou passif parce 
qu’il travaille avec un spécialiste. Pour qu’un projet puisse aboutir, il faut nécessairement que 
chacun trouve sa place12”. Il est vrai qu’il ne suffit pas de mettre les élèves en contact avec un 
artiste pour qu’ils acquièrent des connaissances en culture. Ils ont également besoin du savoir 
pédagogique de l’enseignant pour pouvoir assimiler ces connaissances.  
 
A ce stade de notre réflexion, nous pouvons nous demander : quel est le rôle de l’artiste ? Est-
ce simplement celui de médiateur ou a-t-il un autre rôle à jouer lorsqu’on l’invite dans nos 
classes ? Si l’on estime que l’artiste joue effectivement un rôle de médiateur, Pujas et Ungaro 
nous contredisent en disant que « le médiateur n’a pas de raison d’être un artiste ; il est un 
individu cultivé, possédant les codes, les connaissances, et sachant les transmettre dans le 
langage qui convient à chaque âge13 ». La réflexion de ces auteurs nous incite alors à nous 
demander : De quel genre de spécialistes avons-nous besoin ? Aurions-nous plutôt besoin de 
médiateurs pour transmettre la culture en art visuel que d’artistes ? Comment définir le rôle du 
médiateur-trice ? 																																																								
10 Pujas P., Ungaro J., (1999), Une éducation artistique pour tous ? (p.39), France : Erès 
11 Carasso, J.-G. (2005).  Nos enfants ont-ils droit à l’art et à la culture ? Lausanne : Editions de l’attribut 
12 Duvin-Parmentier, B. (2008). Pour enseigner l’histoire des arts, regards interdisciplinaires (p.128). Paris : 
l’Harmattan 
13 P. Pujas, J. Ungaro, (1999), Une éducation artistique pour tous ? (p.153), France : Erès 	
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Montandon et Pérez-Roux nous apportent la définition suivante sur la médiation culturelle :  
“La médiation culturelle (…). Dans son acceptation la plus large, [elle] se définit usuellement 
comme l’ensemble des modalités de mise en relation de la production artistique avec les publics 
pour créer du lien entre différents espaces (public-artiste-œuvre), lors d’un processus de 
négociation entre le domaine artistique, social et politique14 ». Ainsi, pour être médiateur-trice 
culturel-le, les enseignant-e-s devraient avoir assez de connaissances pour pouvoir faire des 
liens entre les élèves, l’artiste et les œuvres de celui-ci. Les enseignant-e-s que Myriam 
Lemonchois a répertoriés qui considèrent la culture comme patrimoine, pensent que l’art est « 
un objet de haute valeur culturelle » et qu’il « n’est donc pas essentiel à la socialisation des 
élèves15». Ceci est paradoxal, car comme le relèvent Montandon et Pérez-Roux,  
« historiquement, la médiation culturelle renvoie plutôt à l’accessibilité de la culture pour 
tous16».  
Les enseignant-e-s qui partagent ce point de vue pensent donc que l’art n’est pas essentiel à la 
socialisation des élèves parce qu’ils estiment que l’art fait partie des branches secondaires. De 
ce fait on aurait le droit, de la mettre de côté, et de ne lui accorder que peu d’importance.  
 
Carasso relève ce fait déplorable en disant ceci : « (…) bien loin derrière les matières nobles 
que seraient les lettres, les sciences, les mathématiques (…) ce domaine reste considéré comme 
secondaire, parfois superflu17».  On pourrait penser que cette branche scolaire est perçue de 
cette manière parce que l’art fait partie du domaine récréatif qui ne paraît pas comme quelque 
chose de « sérieux ». Bénédicte Duvin-Parmentier nous rappelle que : « L’art n’est pas ludique 
: il faut que les élèves aient conscience qu’aller au spectacle ou visiter une exposition ne sont 
pas des activités récréatives et c’est à ce prix seulement que l’on parviendra à inculquer l’idée 
que les arts sont exigeants et demandent des efforts à la fois à l’artiste et au spectateur, s’il 
veut tenir réellement son rôle. Il est fondamental qu’un travail soit proposé en amont et en aval 
de toute sortie ou de toute rencontre avec un créateur18 ».   																																																								
14 Montandon, F., Pérez-Roux, T., (2014). Les médiations culturelles et artistiques, quels processus d’intégration 
et de socialisation ? (p.8). Paris : l ’Harmattan. 
15 Lemonchois, M., (2012), L’appréciation des arts et de la culture à l’école primaire (p.230) : représentation des 
enseignants Journées d’études scientifiques JEPEAC et Education et Formation Laboratoire Interdisciplinaire de 
Recherche en Didactique, La rencontre avec l’œuvre : éprouver, pratiquer, enseigner les arts et la culture, éd. par 
Jean-Charles Chabanne, Marc Parayre, et Éric Villagordo, Arts, transversalité, éducation, (Paris, France: 
l’Harmattan). 
16 Montandon, F., Pérez-Roux, T., (2014). Les médiations culturelles et artistiques, quels processus d’intégration 
et de socialisation ? (p.7). Paris : l’Harmattan. 
17 Carasso, J.-G. (2005).  Nos enfants ont-ils droit à l’art et à la culture ? (p.28). Lausanne : Editions de l’attribut 
18 Duvin-Parmentier, B. (2008). Pour enseigner l’histoire des arts, regards interdisciplinaires (p.99). Paris : 
l’Harmattan 
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Ainsi, ces enseignant-e-s pensent que la culture de l’art ne peut se transmettre que par des 
professionnels lors d’une visite au musée ou par une médiation culturelle faite par autrui.  Pujas 
et Ungaro nous partagent que « la question est étrange en un certain sens puisqu’elle va à 
l’encontre de l’idée selon laquelle l’art est accessible à tous spontanément ; elle suggère que 
l’art aurait quelque chose à voir avec le sacré puisqu’il a besoin de médiation et de 
médiateurs.19 »  
 
La culture comme milieu 
Myriam Lemonchois définit une deuxième catégorie : la culture comme milieu. Les enseignant-
e-s qui perçoivent la culture de cette manière-là, fondent leur perception sur le fait que l’école 
est déjà un lieu de culture. Les auteurs du livre : « Arts plastiques... quelles sont vos références 
? » nous rappellent d’ailleurs que « Tous les enseignants héritent de cette tâche : transmettre, 
partager, faire passer, déplier, désintriquer, huiler le mécanisme de référenciation20».  
Ces enseignant-e-s expliquent que lorsqu’ils présentent aux élèves une ou plusieurs œuvres 
d’art, le plus important est de laisser les élèves exprimer leur ressenti sur le ou les sujets 
présentés. Selon Myriam Lemonchois, ces enseignants ont tendance à confondre « Art » et 
« Créativité ». Nous savons pourtant que ce n’est pas la même chose. Lorsque nous parlons de 
créativité nous ne parlons pas nécessairement d’art. Selon Ortolang, la créativité est « la 
capacité, le pouvoir qu'a un individu de créer, c'est-à-dire d'imaginer et de réaliser quelque 
chose de nouveau.21 » La créativité peut s’exercer dans le domaine des arts, mais il n’est pas 
limité à celui-ci. La créativité peut être influencée et suscitée par la rencontre avec l’art, et 
inversement. Cependant, étant donné que la créativité est essentielle à l’art, les termes peuvent 
être confondus, notamment pas les enseignant-e-s. 
 
Les enseignant-e-s qui perçoivent la culture comme étant un milieu, vont s’intéresser plus 
particulièrement aux émotions provoquées lors d’observations d’œuvres d’art, en relayant au 
rang de second plan les connaissances se rapportant aux œuvres.  
« L’idée la plus commune voudrait en effet que l’art, dans la mesure où il s’adresse à notre 
sensibilité et non à notre intelligence rationnelle, soit accessible à tous indistinctement, sans 
intermédiaire et formation particulière. Il suffirait de se laisser porter par l’œuvre pour en 																																																									
19 Pujas P., Ungaro J., (1999), Une éducation artistique pour tous ? (p.88), France : Erès 
20 Collection A. Fabre, C. Guénard, B. Saint-Girons, (2004), Arts plastiques...quelles sont vos références ? (p.21), 
Créteil : Canopé 
21 http://www.cnrtl.fr/lexicographie/cr%C3%A9ativit%C3%A9	
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saisir immédiatement la beauté ou la valeur. On sait maintenant que les choses ne sont pas 
aussi simples22».  Pujas et Ungaro nous font bien comprendre qu’appréhender une œuvre dans 
son entier ne signifie pas qu’il faut se baser uniquement sur nos ressentis. Cela n’est, en effet, 
pas suffisant. Ce que nous ressentons permettra un premier contact avec l’œuvre, mais cela ne 
suffira pas à rencontrer l’œuvre dans sa totalité. Chabanne nous dit que : « ‘’rencontrer une 
œuvre’’, ce n’est pas simplement ‘’ passer devant’’ », ce n’est pas seulement l’avoir devant soi, 
la percevoir physiquement, la désigner, pointer ces éléments… Et ce n’est pas seulement en 
parler, nommer son créateur, ses matériaux, son histoire, l’analyser à l’aide d’outils divers. 
En utilisant l’expression de rencontre avec l’œuvre, nous postulons, à titre exploratoire, une 
différence entre ‘’ être au contact de ‘’ et ‘’faire l’expérience de23’’ ». 
 
Les élèves doivent pouvoir bénéficier de l’aspect sensible de l’œuvre ainsi que des 
connaissances qui y sont liées. Par conséquent, comment transmettre aux élèves ce rapport au 
monde du sensible ? Bénédicte Duvin-Parmentier suggère qu’« il faut faire en sorte que les 
enseignant-e-s soient formé-e-s pour ce qui doit être une véritable pédagogie du sensible. 
L’enseignement dans son ensemble peut s’imprégner de cette nouvelle pédagogie en 
introduisant dans toutes les disciplines la notion de sensible et la dimension esthétique. Cette 
formation des enseignant-e-s devrait être spécifique car il s’agit d’articuler un savoir 
historique et théorique sur l’art, avec un souci pour la sensibilité des élèves. Il ne s’agira pas 
d’en faire des érudits de l’art, mais de leur transmettre un savoir humaniste en se fondant sur 
leur sensibilité24 ».  
Elle nous propose ici de former les enseignants à la pédagogie du sensible. Cette formation, qui 
paraît nécessaire pour l’auteur, permettrait de transmettre des connaissances historiques et 
artistiques, tout en étant attentif à transmettre également, un rapport avec le sensible.  En 
d’autres mots : « l’œuvre d’art peut être envisagée comme source d’une information complexe 
à laquelle participe le type d’émotion esthétique suscité. Il convient cependant de donner aux 
élèves les moyens du recul nécessaire à la prise de conscience du fait que l’émotion éprouvée 
tient de l’interaction entre ce que l’œuvre dans sa matérialité suscite et nos représentations 
culturelles25». Baquès ici nous précise que l’émotion suscitée chez l’enfant se réfère la plupart 
																																																								
22 Pujas P., Ungaro J., (1999), Une éducation artistique pour tous ? (p.89), France : Erès 
23 Chabanne, J.-C., Paravre, M., Villagordo E., (éd) (2012). La rencontre avec l’œuvre : Eprouver, pratiquer, 
enseigner les arts et la culture (p.16). Paris : l’Harmattan. 
24 Duvin-Parmentier, B. (2008). Pour enseigner l’histoire des arts, regards interdisciplinaires (p.256). Paris : 
l’Harmattan 
25 Baquès, M.-C., (2001). Art, histoire et enseignement (p.42). Paris : Hachette Livre.  
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du temps à du connu. L’enseignant-e se doit donc de prendre en compte le ressenti de l’élève, 
mais surtout de lui faire prendre conscience que ce ressenti-là ne vient pas de nulle part.  
 
Alexandra Wallner, Annick Weil-Barais et Hana Gottesdiener nous expliquent que « les 
justifications apportées par les enfants peuvent être regroupées en trois catégories : 
l’esthétisme de l’objet-œuvre d’art (« parce que c’est joli », « c’est mignon »), l’appréciation 
de l’objet-œuvre d’art (« parce que j’aime bien ») et l’appréciation du sujet de l’objet-œuvre 
d’art (« parce qu’elle est jolie », « elle aime bien les animaux et moi aussi »)26».  
Ainsi, non seulement l’enseignant-e devrait laisser l’élève exprimer ses ressentis, mais dans un 
même temps, il devrait lui inculquer des apports théoriques pour qu’il comprenne mieux ce 
rapport au sensible.  
 
La culture comme héritage 
Les enseignant-e-s qui voient la culture comme héritage, donnent une définition qui rejoint celle 
que nous avons décrite lors de la définition de la culture dans son sens général. Baquès nous 
précise d’ailleurs que : « Parler d’héritage suppose une référence bien précise, locale, 
régionale, nationale, européenne, etc. (…). Il s’agit là d’un cadre très large permettant 
d’englober l’ensemble des références auxquelles un groupe est attaché27 ». 
Selon un enseignant interrogé lors de la recherche de Myriam Lemonchois, « l’art permet 
« d'ouvrir l’horizon » et de se confronter à des « zones inconnues de sa personnalité28 ». Cet 
enseignant relève deux points qui sont très intéressants.  
 
Le premier, est d’ouvrir l’horizon culturel artistique de l’enfant. Ceci implique de se positionner 
comme acteur-trice de sa propre histoire et ainsi de pouvoir être intégré dans UNE histoire bien 
spécifique. 
Pascal Lismonde ajoute que « l’enfant doit être intégré dans son cadre de vie, être initié aux 
formes urbaines, à l’architecture, au patrimoine historique local, aux collections 																																																								
26 Gottesdiener, H., Wallner, A., Weil-Barais, A., (2012), Perception d’œuvres d’art par les enfants : comparaison 
des discours produits par des enfants scolarisés en GSM, CE1 et CM1 (p.383) : représentation des enseignants 
Journées d’études scientifiques JEPEAC et Education et Formation Laboratoire Interdisciplinaire de Recherche 
en Didactique, La rencontre avec l’œuvre : éprouver, pratiquer, enseigner les arts et la culture, éd. par Jean-
Charles Chabanne, Marc Parayre, et Éric Villagordo, Arts, transversalité, éducation, (Paris,France: l’Harmattan). 
27 Baquès, M.-C., (2001). Art, histoire et enseignement (p.85). Paris : Hachette Livre. 
28 Lemonchois, M., (2012), L’appréciation des arts et de la culture à l’école primaire : représentation des 
enseignants Journées d’études scientifiques JEPEAC et Education et Formation Laboratoire Interdisciplinaire de 
Recherche en Didactique, La rencontre avec l’œuvre : éprouver, pratiquer, enseigner les arts et la culture, éd. par 
Jean-Charles Chabanne, Marc Parayre, et Éric Villagordo, Arts, transversalité, éducation, (Paris,France: 
l’Harmattan) 
		 14	
muséographiques, à l’histoire des arts, à toute une culture scientifique et technique qui modèle 
son environnement29 ».  
Ouvrir l’horizon culturel des élèves ne consiste pas seulement à leur montrer une palette 
d’œuvres contemporaines ou anciennes, venant de pays divers ou de sa propre région. Un des 
objectifs qui consiste à enseigner la culture de l’art aux élèves, est : « d’augmenter les 
connaissances des élèves et donner à ceux qui ne disposent pas des bienfaits de l’imprégnation 
culturelle un accès à la culture30 ».  
 
Le deuxième point intéressant qui a été souligné par l’enseignant interrogé, décrit que l’art 
permet de se confronter à des zones inconnues de sa personnalité. Être en contact avec des 
œuvres permet de nous enrichir que ce soit au niveau des connaissances culturelles, ou dans la 
construction de notre identité. Pujas et Ungaro nous interpellent en disant que : « l’on saisit 
mal, (...), l’importance de l’éducation artistique si on n’a pas présent à l’esprit qu’elle a un 
rapport essentiel à la construction de l’image de soi, c’est-à-dire à la manière dont chacun de 
nous construit sa propre identité31». Carasso, quant à lui, met en évidence que « tous les 
éducateurs avertis, dans le domaine de l’art et de la culture, s’attachent à l’objectif central de 
la construction de la personnalité32». En lisant les dires de ces auteurs, on peut se demander 
quelle part de la personnalité se construit lorsque l’on étudie l’art et ses références culturelles. 
Il faut avoir à l’esprit, lors de la rencontre et de la découverte d’une œuvre avec une classe, que 
cela va susciter un certain nombre de réactions diverses. Les références des élèves s’ajoutant 
les unes aux autres seront alors complétées par celles de l’enseignant. C’est un moment de 
partage et d’échanges où chacun peut s’exprimer. Etant donné qu’il n’y a pas réellement de 
réponses justes ou fausses, cela apprend aux élèves à respecter les ressentis de chacun.  Pujas 
et Ungaro le relèvent également en disant que l’art « n’est donc pas, (...) destiné à former des 
artistes mais plutôt des hommes et des femmes dont la vocation est de vivre ensemble dans leur 
extrême diversité 33».  L’art permet de rencontrer une œuvre tout en accueillant la diversité des 
références des élèves. La rencontre d’une œuvre perd de son enrichissement sans ce processus 
de partage avec les autres.  Dans le livre « Arts plastiques...quelles sont vos références ? », on 
lit ceci : « La référence devient alors ce qui nous permet de retrouver notre capacité à 
																																																								
29 Lismonde, P. (2002). Les arts à l’école : le plan de Jack Lang et Catherine Tasca (p.215). Paris : Gallimard.  
30 Baquès, M.-C., (2001). Art, histoire et enseignement (p.62). Paris : Hachette Livre. 
31 Pujas P., Ungaro J., (1999), Une éducation artistique pour tous ? (p.63), France : Erès 
32 Carasso, J.-G. (2005).  Nos enfants ont-ils droit à l’art et à la culture ? (p.39) Lausanne : Editions de l’attribut 
33 Pujas P., Ungaro J., (1999), Une éducation artistique pour tous ? (p.33), France : Erès 
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appréhender soi-même, autrui et le monde non pas de façon routinière, mais neuve, vive. C’est 
cela que nous offre la rencontre34 ».   
En résumé, en ouvrant l’horizon de l’élève et en le laissant grandir dans sa personnalité, nous 
pouvons affirmer que : « L’éducation artistique est facteur d’équilibre dans la formation de 
l’enfant35».  
 
Ainsi, nous pouvons constater que selon la personnalité et le point de vue de chaque enseignant-
e, la perception de la culture en arts visuels aura divers aboutissants. Ceux-ci auront des 
répercussions sur la manière d’enseigner cette matière aux élèves. 
 
1.2 Le Plan d'Études Romand 
A ce stade de notre réflexion, nous sommes donc en mesure de comprendre, ce qui nous a incité 
à nous focaliser sur le point de vue de la culture en arts visuels. Avec cet éclairage, nous 
souhaitons nous pencher maintenant sur la définition que donne le PER de cette même notion. 
 
Le PER donne une définition intéressante du terme « culture » : « La culture favorise le 
développement de la personnalité. Elle participe à la connaissance du monde et joue sur nos 
sens, nos perceptions. La culture permet également le lien dans le temps et dans l'espace. Les 
Arts produisent de la culture et s'en nourrissent.  Ce domaine prend une part active dans le 
développement des acquisitions et productions culturelles des élèves, mais propose également 
des liens avec d'autres disciplines (Langues, Histoire, …)36 ». Cette définition reprend plusieurs 
éléments de la définition que nous avons donné de la « culture » en arts visuels. 
 
Les visées prioritaires du domaine art du PER sont les suivantes : « Découvrir, percevoir et 
développer des modes d'expression artistique et leurs langages, dans une perspective 
identitaire, communicative et culturelle.37».  
Dans cette optique, le domaine de l’art a été divisé en quatre axes principaux. Nous allons nous 
intéresser à ces objectifs pour le Cycle 1 uniquement. 
 
																																																								
34 Collection A. Fabre, C. Guénard, B. Saint-Girons, (2004), Arts plastiques...quelles sont vos références ? (p.48), 
Créteil : Canopé 




Le premier axe est celui de l’expression et de la représentation. Il vise à donner aux élèves les 
moyens de « représenter une idée, un imaginaire, une émotion par la pratique des différents 
langages artistiques38 ».  
 
Le second axe est celui de la perception. Il a pour ambition d’aider les élèves à mobiliser leurs 
perceptions sensorielles (expression de son ressenti, découverte de son environnement visuel, 
…). Cet axe est un prérequis fondamental pour aborder une œuvre d’art. En effet, pour ce faire, 
il faut que l’élève puisse exprimer ce qu’il ressent lorsqu’il y est confronté.  
La composante 5 de cet axe concerne une observation plastique de l’œuvre : découvrir la variété 
des couleurs, des lignes, des surfaces et des matières. Cette compétence est essentielle pour 
pouvoir décrire une œuvre et ainsi mieux se l’approprier. La perception est directement liée à 
la culture, car elle est essentielle pour aborder l’œuvre d’art. 
 
Le troisième axe est celui de l’acquisition des techniques. Il a pour but d’explorer diverses 
techniques plastiques. Il s’agit de développer la motricité fine et de permettre aux élèves 
d’expérimenter différents supports, matériaux et outils.  
 
Le quatrième et dernier axe est celui de la culture. Il concerne la rencontre de divers domaines 
et cultures artistiques. C’est l’axe auquel nous allons nous intéresser plus en détails dans ce 
mémoire. Il est décrit par 6 composantes, chacune ayant un objectif différent et précis : 
« découvrir des œuvres de différentes périodes et provenances, pouvoir parler d'une œuvre 
dans un langage courant, visiter sous conduite des musées, des espaces artistiques, apprécier 
quelques éléments du patrimoine culturel de son environnement local, tenir compte de la 
diversité culturelle des élèves et participer de manière active à une exposition, un spectacle.39 » 
Ces composantes visent à développer le côté culturel des arts visuels à l’école.  
 
Dans notre mémoire, nous allons parler de l’axe culture du PER en arts visuels. Celui-ci est 
obligatoire dans la formation scolaire. Au travers du regard de certains auteurs, nous allons 
mettre en avant les enjeux implicites de ces objectifs.  






Composante 1 : Découvrir des œuvres de différentes périodes et provenances 
Le terme « découvrir » peut rejoindre celui de « rencontrer ». Pour certains enseignant-e-s 
interrogé-e-s par Myriam Lemonchois, le fait de rencontrer une œuvre consiste à mettre les 
élèves en contact avec l’œuvre, et à les laisser s’exprimer sur leur ressenti. Mais pour Jean-
Charles Chabanne, la rencontre de l’œuvre se fait par l’observation. Cependant, comment 
demander à l’élève d’observer si on ne le lui apprend pas ? Jean-Charles Chabanne dit que ces 
deux perspectives sont contradictoires : « laisser l’élève face à l’œuvre, c’est sans doute parfois 
le condamner au silence ou à des piétinements improductifs (et) trop apporter, au mauvais 
moment, c’est substituer à la progressive appropriation de l’œuvre les discours des autres, et 
en réalité faire disparaître la rencontre elle-même, dans sa singularité 40».  
 
Baquès pense qu’en tant qu’enseignant-e nous devons rester vigilant-e-s et ne pas exposer notre 
façon de voir l’œuvre comme absolue.  Le regard des élèves peut apporter au travail sur l’objet 
artistique des éléments que nous n’avions pas pris en compte.  Le rôle des enseignant-e-s n’est 
donc pas de trancher sur la validité des regards mais de fournir aux élèves des instruments pour 
apprendre à voir41. 
 
On peut constater que découvrir des œuvres d’arts est un processus complet. Non seulement le 
terme « découvrir » implique celui de « rencontrer », mais il implique également par la suite 
celui de « connaître ». Jean-Charles Chabanne se demande « si connaître une œuvre c’est 
seulement la reconnaître et la nommer, la situer dans le temps, identifier son auteur, son 
époque, son style, réciter la notice d’un dictionnaire des œuvres ou d’un catalogue. On peut se 
dire que c’est là une première base. 42  
Comme le dit la composante, il faut un panel d’œuvres issu de différentes périodes et 
provenances. Selon une enseignante que Myriam Lemonchois a questionnée, cela se rapporte 
aux œuvres qui concernent l’héritage culturel. La culture : « c’est tout ce qui vient de notre 
passé et ce qu’on véhicule à la génération suivante dans nos habitudes de vie, dans nos savoirs 
et dans nos compétences et nos habiletés43».  Pujas et Ungaro pensent que les œuvres font partie 
																																																								
40 Chabanne J.-C Parayre., M., Villagordo E. (éd.) (2012), La rencontre avec l’œuvre : Eprouver, pratiquer, 
enseigner les arts et la culture (p.39), Paris : l’Harmattan. 
41 Baquès M.-C., (2001). Art, histoire et enseignement (p.10). Paris : Hachette Education 
42 Chabanne J.-C., Parayre M., Villagordo E. (éd.) (2012), La rencontre avec l’œuvre : Eprouver, pratiquer, 
enseigner les arts et la culture (p.34), Paris : l’Harmattan. 
43 Lemonchois, M., (2012), L’appréciation des arts et de la culture à l’école primaire (p.232) : représentation des 
enseignants Journées d’études scientifiques JEPEAC et Education et Formation Laboratoire Interdisciplinaire de 
Recherche en Didactique, La rencontre avec l’œuvre : éprouver, pratiquer, enseigner les arts et la culture, éd. par 
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de la culture. « Celle-ci répond à des besoins spécifiques. Elle est particulière à chaque société 
humaine et même, à l’intérieur de la société, à des groupes définis.44 » Catherine Compain-
Gajac pense que « pour éveiller la curiosité et le goût des enfants, il faudrait s’intéresser aux 
œuvres locales. Bien que l’on puisse avoir des œuvres exposées près de chez soi, peu 
d’enseignant-e-s se sentent capables de les faire découvrir aux élèves45 ».  
Certains enseignant-e-s font donc appel à des médiateurs-trices culturels ou à des artistes pour 
qu’ils puissent découvrir ces œuvres en classe comme le disent Pujas et Ungaro46. 
 
Il y a plusieurs moyens à disposition de l’enseignant-e pour proposer aux élèves un large panel 
de différentes œuvres d’art. La visite au musée est encouragée car elle permet de confronter les 
élèves à des œuvres originales. Le musée de classe permet à l’enseignant de montrer aux élèves 
plusieurs œuvres d’époques et d’artistes différents. Nous parlerons de cette complémentarité 
dans la suite de notre mémoire. 
 
En résumé, découvrir des œuvres de différentes périodes et provenances signifie, comme le dit 
très justement Emmanuèle Goulon-Fontaliran, que le choix de l’enseignant-e portera sur deux 
plans principaux : « celui de l’expérience artistique ancrée dans la vie et celui des 
connaissances culturelles où les références sont à construire dans l’esprit de l’élève47 ».  
 
Composante 2 : Parler d'une œuvre dans un langage courant 
Cette composante implique de traduire le langage artistique d’une œuvre en langage courant 
pour les enfants. Le savoir doit donc subir une transformation que l’on nomme la transposition 
didactique. L’enseignant-e devra s’instruire, comprendre ce savoir et l’adapter pour le rendre 
accessible aux élèves. Cette deuxième composante s’adresse non seulement à l’enseignant-e, 
mais également à l’élève. Si le travail en aval sur le langage n’est pas fait par l’enseignant-e, 																																																								
Jean-Charles Chabanne, Marc Parayre, et Éric Villagordo, Arts, transversalité, éducation, (Paris,France: 
l’Harmattan) 
44 Pujas P., Ungaro J., (1999), Une éducation artistique pour tous ? (p.29), France : Erès 
45 Compain-Gajac, C., (2012), De l’histoire de l’art à l’université à l’histoire des arts à l’école. Vers l’invention 
d’un nouvel enseignement (p.100-101) : représentation des enseignants Journées d’études scientifiques JEPEAC 
et Education et Formation Laboratoire Interdisciplinaire de Recherche en Didactique, La rencontre avec l’œuvre 
: éprouver, pratiquer, enseigner les arts et la culture, éd. par Jean-Charles Chabanne, Marc Parayre, et Éric 
Villagordo, Arts, transversalité, éducation, (Paris,France: l’Harmattan) 
46 Pujas P., Ungaro J., (1999), Une éducation artistique pour tous ? (p.39) France : Erès 
47 Goulon-Fontaliran, E., (2012), Singulier pluriel : unité et diversité. Les apports de la recherche interarts à la 
formation didactique et à la pédagogie (p.186) : représentation des enseignants Journées d’études scientifiques 
JEPEAC et Education et Formation Laboratoire Interdisciplinaire de Recherche en Didactique, La rencontre avec 
l’œuvre : éprouver, pratiquer, enseigner les arts et la culture, éd. par Jean-Charles Chabanne, Marc Parayre, et 
Éric Villagordo, Arts, transversalité, éducation, (Paris,France: l’Harmattan) 
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l’enfant répétera le savoir sans comprendre. Comme le disent Pujas et Ungaro : « Qui dit 
enseignement dit, (…), que quelque chose doit se transmettre des uns, ceux qui savent, aux 
autres, ceux qui aspirent au savoir (ou qui sont dans l’obligation de recevoir cet 
enseignement) ; tout enseignement destiné à fournir aux élèves les processus d’acquisition du 
savoir est essentiellement fondé sur la notion de transmissibilité48». L’enseignant-e doit, avant 
tout, rendre le savoir abordable pour ensuite le proposer aux élèves. 
Pour que le savoir puisse être transmis, l’enseignant-e doit effectuer un travail préalable. Jean-
Charles Chabanne met en avant différentes questions que les enseignant-e-s devraient se poser : 
« En aval de la rencontre, quelles paroles tenir ? Quelle suite donner ? Que dire après ? Laisser 
parler ? Relancer ?49 ». Ce même auteur explique : « la question qui se pose alors c’est de 
trouver un équilibre entre une position de retrait destinée à favoriser le plus possible une parole 
ouverte des élèves sur l’œuvre, et le besoin d’apporter à ces élèves de quoi nourrir et organiser 
cette parole50 ».  
 
Parler d’une œuvre dans un langage courant implique, pour l’élève, de pouvoir à la fois la 
décrire de façon plastique et historique, mais également décrire son ressenti par rapport à 
l’œuvre.  Dans ce but, des moments d’échanges réguliers pendant lesquels les élèves peuvent 
exprimer dans un premier temps leur ressenti en collectif, leur donnera des outils pour être 
capable ensuite de le faire individuellement. Pour la description de l’aspect plastique de 
l’œuvre, c’est le même processus : lorsque l’enseignant demande de décrire collectivement une 
œuvre, l’élève apprend à repérer les différents éléments qui la constituent. Si cette pratique est 
régulière en classe, l’élève saura spontanément décrire les couleurs, les textures, les motifs, les 
sujets qui composent l’œuvre. 
Dans la composante 4, nous décrirons trois éléments qui permettent d’amener l’élève à parler 
d’une œuvre d’art dans un langage courant. 
 
Composante 3 : Visiter sous conduite des musées et des espaces artistiques 
Utiliser le verbe « visiter » dans cette composante implique plusieurs choses. Si la suite de la 
phrase nous indique ce que l’on doit visiter, on ne nous dit pas comment le faire ni pour quelles 
																																																								
48 Pujas P., Ungaro J., (1999), Une éducation artistique pour tous ? (p.22), France : Erès 
49 Chabanne J.-C., Parayre M., Villagordo E. (éd.) (2012), La rencontre avec l’œuvre : Eprouver, pratiquer, 
enseigner les arts et la culture (p.23), Paris : l’Harmattan. 
50 Idem, p.33 	
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raisons. Certains enseignant-e-s vont donc aller dans des musées avec leurs élèves plusieurs 
fois par année sans que cela ne porte de fruits. 
Certains enseignant-e-s accumulent les visites au musée sans vraiment construire de réflexions 
autour de ces celui-ci, tandis que d’autres vont laisser les élèves réfléchir sur les œuvres en les 
aidant à exprimer leur ressenti. Carasso nous fait bien comprendre que d’aller au musée juste 
pour dire : « « ça, c’est fait ! », ça ne sert à rien.51 »  
D’autres enseignant-e-s encore ne privilégient pas les visites de musées car ils pensent que « ce 
sont seulement des spécialistes qui doivent l’enseigner : « c’est des gens qui sont dédiés à 
cela ». (…) L’art est considéré à la fois comme un objet de haute valeur culturelle mais il n’est 
pas essentiel à la socialisation des élèves » 52. Pourtant, l’art visuel est une matière inscrite à 
l’école depuis plusieurs années. Les spécialistes de l’éducation lui ont donné une valeur non 
négligeable parce qu’ils pensaient que l’art servait à la socialisation des élèves.   
 
Les visites aux musées ou dans les expositions artistiques mettent en lumière le manque de 
formation de certains enseignant-e-s. Myriam Lemonchois le relève lorsqu’elle dit que : « la 
formation en arts des enseignants du primaire est limitée durant leur formation professionnelle, 
ce sont surtout des connaissances personnelles qui interviennent dans la pratique de leurs 
activités en lien avec les arts »53.  C’est la raison pour laquelle il existe des musées où les 
enseignant-e-s ont la possibilité d’être accompagnés par un médiateur-trice culturel-lle. Celui-
lle-ci peut travailler au sein du musée ou être externe à ce dernier. Les enseignant-e-s peuvent 
également s’appuyer sur les guides de musée ou sur certains artistes qui acceptent 
d’accompagner les élèves dans leur exposition.   
La manière dont la visite d’un musée ou d’un espace artistique est appréhendée, est un élément 
important de cette composante. Cela déterminera la réussite ou non de celle-ci. 
 
																																																								
51 Carasso, J.-G. (2005).  Nos enfants ont-ils droit à l’art et à la culture ? (p.53) Lausanne : Editions de l’attribut 
52 Lemonchois, M., (2012), L’appréciation des arts et de la culture à l’école primaire (p.230) : représentation des 
enseignants Journées d’études scientifiques JEPEAC et Education et Formation Laboratoire Interdisciplinaire de 
Recherche en Didactique, La rencontre avec l’œuvre : éprouver, pratiquer, enseigner les arts et la culture, éd. par 
Jean-Charles Chabanne, Marc Parayre, et Éric Villagordo, Arts, transversalité, éducation, (Paris,France: 
l’Harmattan). 
53 Lemonchois, M., (2012), L’appréciation des arts et de la culture à l’école primaire (p.227) : représentation des 
enseignants Journées d’études scientifiques JEPEAC et Education et Formation Laboratoire Interdisciplinaire de 
Recherche en Didactique, La rencontre avec l’œuvre : éprouver, pratiquer, enseigner les arts et la culture, éd. par 
Jean-Charles Chabanne, Marc Parayre, et Éric Villagordo, Arts, transversalité, éducation, (Paris,France: 
l’Harmattan). 
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Composante 4 : Apprécier quelques éléments du patrimoine culturel de son 
environnement local 
Cette composante implique de bien comprendre le terme « apprécier ». Selon le Larousse, 
apprécier peut signifier : estimer quelque chose, lui reconnaître du mérite, des qualités, aimer.  
En effet, lorsque l’élève découvre une œuvre d’art, il peut éprouver, au premier abord, quelques 
difficultés pour en comprendre le sens, ou pour saisir le message véhiculé par celle-ci. Par 
conséquent, cette œuvre ne suscitera en lui que peu d’appréciation. C’est pourquoi, dans cette 
composante, il est essentiel que l’enseignant-e puisse aider l’élève à comprendre ce que signifie 
« apprécier » une œuvre. 
Bénédicte Duvin Parmentier donne une définition intéressante de ce terme dans l’un de ses 
ouvrages : « Apprendre à apprécier ne signifie pas « devoir aimer ». C’est aussi le fruit d’un 
travail sur soi, d’efforts pour saisir la nature des orientations artistiques.54 »  
On peut alors se demander dans quel but on souhaite apprendre aux élèves à apprécier une 
œuvre d’art ?  Il y a plusieurs raisons à cela.  
 
Tout d’abord, cet apprentissage permet à l’élève de « développer son jugement critique et 
esthétique, sa conscience artistique et d’affiner sa sensibilité aux qualités techniques de 
l’art.55» 
En effet, si l’élève est confronté à un corpus d’œuvres d’art riche et varié, il sera plus à même 
de les comparer, de relever les qualités essentielles de chaque œuvre et ainsi d’énoncer un 
jugement fondé. De plus, si l’élève a la chance de découvrir des œuvres de différentes périodes, 
il pourra, entre autres, reconnaître et répertorier un grand nombre de techniques différentes.  
 
Deuxièmement, pour être capable d’apprécier une œuvre d’art, il est nécessaire que l’élève 
possède le vocabulaire requis afin de décrire et de commenter celle-ci. En effet, « en favorisant 
l’expression riche de son appréciation d’une œuvre d’art, l’élève sera amené à dépasser les 
clichés pour aller au-delà du « j’aime », « je n’aime pas », et à expliquer ce qu’il reconnaît 
comme langage plastique, ce qu’il ressent comme émotion et enfin ce que, selon son 
interprétation, l’œuvre en question signifie56. » 
 
																																																								





Troisièmement, il s’agit de fournir à l’élève des connaissances théoriques pour qu’il puisse plus 
facilement comprendre la signification d’une œuvre d’art57. Prenons pour exemple le « retable 
de l’Agneau mystique » de Hubert et Jan Van Eyck. Sans éléments de théorie, il est impossible 
pour l’élève de comprendre le sens du tableau. En effet, l’œuvre est constituée d’un grand 
nombre de symboles faisant référence à la religion chrétienne. A l’aide d’un apport théorique, 
l’élève sera capable de décrypter les différentes facettes de ce retable. L’exemple de 
l’installation « Personnes » de Christian Boltanski est également à relever. L’œuvre est 
constituée de 70 pièces de vêtement posés en tas sur le sol. Une grue soulève les habits et les 
repose. A nouveau, si l’élève n’a pas de connaissances historiques, il lui est impossible de 
comprendre le sens de cette installation. Lorsqu’on lui explique ensuite que l’œuvre fait 
référence à la shoah et aux camps de concentration, il peut avoir un regard nouveau sur l’œuvre. 
Prenons encore un exemple d’œuvre d’art que nous pouvons observer à Lausanne : La statue 
du Major Davel. Avec quelques recherches historiques, il est possible de découvrir que celui-
ci a favorisé l’indépendance du canton de Vaud en 1803. Sans connaissance du contexte 
historique nous permettant de situer ce personnage, il est difficile de comprendre pourquoi cet 
homme est ainsi mis en valeur. 
Confronter les élèves à des œuvres d’art faisant référence à une période historique, leur permet 
de mieux comprendre certains faits d’histoire. 
En effet, « l’élève apprend progressivement à situer les œuvres dans leur contexte socioculturel 
et à faire appel à ses expériences et à ses connaissances pour les apprécier58. » 
 
Bénédicte Duvin Parmentier ajoute qu’ « au terme de son cursus, l’élève doit être en mesure 
de situer une œuvre ou une démarche dans un contexte (historique, politique et religieux), de 
la replacer dans une réflexion esthétique, de mettre en relation des expressions artistiques 
d’époques différentes et de rendre compte d’un contact personnel avec une œuvre ou une 
démarche d’artiste.59 » 
En ce qui concerne le patrimoine culturel, il est essentiel que l’élève puisse avoir un aperçu, 
non seulement des œuvres provenant de diverses régions dans le monde, mais également de 
celles qui l’entourent, que ce soit à l’échelle locale, régionale ou nationale. 
																																																								57	Images des œuvres décrites en exemple en annexe, p. 88-89	
58 http://seduc.csdecou.qc.ca/prim-art-plastique/apprecier/ 
59 Duvin-Parmentier, B. (2008). Pour enseigner l’histoire des arts, regards interdisciplinaires (p.27). Paris : 
l’Harmattan. 
		 23	
En effet, comme le dit bien Nadeije Laneyrie-Dagen, « il est tout aussi indispensable que les 
professeurs, en fonction des ressources du lieu, des occasions, s’appuient plus largement et le 
plus librement possible sur les œuvres de ce lieu : sur le réel disponible autour des élèves, qu’il 
soit dans les musées ou (…) dans l’environnement architectural, qu’ils traversent en général 
sans seulement en prendre conscience, sans l’apprécier donc et (...) sans le respecter.60 »   
 
L’étude des monuments que l’élève peut rencontrer dans l’espace publique près de chez lui, va 
lui permettre de prendre conscience de ce qui l’entoure. Cette découverte peut notamment être 
exploitée par la suite dans des cours d’histoire ou de citoyenneté. La mise en valeur du 
patrimoine local aura notamment pour effet de rendre l’élève curieux de ce qui l’entoure.  
 
Composante 5 : Tenir compte de la diversité culturelle des élèves 
Le terme « diversité culturelle » employé dans cette composante représente la culture qui selon 
une définition du Larousse regroupe les connaissances que l’on a dans un domaine particulier 
et également que : « dans un groupe social c’est un ensemble de signes caractéristiques du 
comportement de quelqu’un (langage, gestes, vêtements, etc.) qui le différencie de quelqu’un 
appartenant à une autre couche sociale que lui ». Ce terme s’apparente aussi, toujours selon 
une définition du Larousse, à : « l’ensemble des phénomènes matériels et idéologiques qui 
caractérisent un groupe ethnique, une nation ou une civilisation, par opposition à un autre 
groupe ou une autre nation ».  
Nous pouvons constater que tous les élèves que nous accueillons dans nos classes ont un passé 
culturel différent. Que ce soit au niveau de l’éducation, du rapport à l’art ou de l’appartenance 
ethnique, chaque élève arrive avec des acquis dans certains domaines et des lacunes dans 
d’autres. Le niveau des connaissances artistiques varie d’un élève à l’autre. Nicole Lucas et 
Vincent Marie pensent qu’enseigner l’art visuel permet à ceux qui n’ont pas facilement accès à 
la culture de se remettre à niveau par rapport aux autres, et que ce genre d’enseignement 
contribue à lutter contre l’exclusion et le déterminisme social. Ainsi, « culture et lutte pour 
l’égalité sont intimement mêlées 61». Carasso, quant à lui, dit que les arts et la culture peuvent 
contribuer à créer une école de la tolérance et du respect de l’autre. L’enseignement de l’art et 
																																																								
60 Idem, p.252 
61 Lucas, N., Marie, V., (2012), Enseigner l’histoire des arts, recherche de sens pour des pratiques novatrices et 
citoyennes (p.241) : représentation des enseignants Journées d’études scientifiques JEPEAC et Education et 
Formation Laboratoire Interdisciplinaire de Recherche en Didactique, La rencontre avec l’œuvre : éprouver, 
pratiquer, enseigner les arts et la culture, éd. par Jean-Charles Chabanne, Marc Parayre, et Éric Villagordo, Arts, 
transversalité, éducation, (Paris,France: l’Harmattan). 
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de la culture « œuvre contre la violence, l’incivilité et le racisme62 ». L’art visuel n’est donc pas 
là seulement pour réduire les disparités, comme le pense Nicole Lucas et Vincent Marie, mais 
il permet de profiter des différences de chaque élève dans le respect et la tolérance. En amenant 
ce respect et cette tolérance dans le cadre des arts visuels, cela permet non seulement 
d’apprendre le vivre ensemble mais également de construire sa propre identité et son image de 
soi. 
Ainsi, nous pouvons constater que le fait de tenir compte de la diversité culturelle permet de 
diminuer les inégalités et l’échec scolaire. Les différences qu’il peut y avoir entre les élèves, 
deviennent donc un enrichissement pour chacun et leur permettent de construire leur identité et 
leur propre image d’eux-mêmes. 
 
Composante 6 : Participer de manière active à une exposition, un spectacle. 
Dans l’un de ses ouvrages, Carasso distingue 3 pôles distincts dont il faut tenir compte pour 
l’éducation artistique : faire, éprouver et réfléchir. 
L’auteur commence par nous décrire le premier pôle, le « faire ». « L’éducation artistique 
commence par l’activité, par les tentatives personnelles de dessiner, de chanter, de danser ou 
de jouer un personnage. Cette dimension pratique est indispensable à toute approche du 
phénomène de l’art, quels que soient l’âge et les conditions dans lesquelles l’enfant, 
l’adolescent ou l’adulte se trouvent plongés.63 »  
 
Le second pôle, « éprouver », consiste à découvrir les œuvres d’art. Le troisième pôle, 
« réfléchir », décrit le processus qui se met en place lorsqu’on s’interroge sur les œuvres d’art, 
en les comparant et en « tissant des liens avec la connaissance que l’on a du monde.64 » 
La pratique occupe donc une place fondamentale dans cette façon de voir l’éducation artistique. 
En effet, les élèves ne peuvent se contenter d’observer, de comparer ou d’analyser des œuvres 
d’art. Ils ont besoin de créer, d’inventer, de tester et de chercher.  
Carasso relève ce fait : « C’est que trop souvent, dans l’enseignement, on demande aux enfants 
de faire semblant au lieu de faire vraiment.65 »  
																																																								
62 Carasso, J.-G. (2005).  Nos enfants ont-ils droit à l’art et à la culture ? (p.8) Lausanne : Editions de l’attribut  
63 Idem, p.46 
64 Idem, p.53 
65 Carasso, J.-G. (2005).  Nos enfants ont-ils droit à l’art et à la culture ? (p.49) Lausanne : Editions de l’attribut. 
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Il s’agit non seulement « d’enseigner des savoirs sur l’œuvre » mais également « d’y associer 
une expérience de l’œuvre, voire de fonder ces savoirs sur cette expérience, ou de considérer 
cette expérience comme un savoir.66 » 
 
De plus, il est nécessaire que leur travail soit reconnu par leur entourage. C’est pourquoi, une 
exposition de leurs dessins ou bricolages, est un bon moyen pour que les élèves reçoivent une 
certaine reconnaissance de leur travail accompli de la part de leurs pairs ou/et de leurs parents.  
 
La participation à un projet commun oblige l’élève d’une part à tenir compte de l’avis des autres 
et d’autre part à utiliser ses capacités pour la réalisation du projet. Dans le PER, plusieurs 
capacités transversales sont associées à la composante 6 de l’axe culture. Il s’agit de la 
collaboration, de la connaissance de soi et de la prise en compte de l’autre. Ces capacités sont 
particulièrement importantes pour la création d’un spectacle ou d’une exposition.  
 
Par ailleurs, l’une des attentes fondamentales décrite dans la rubrique d’arts visuels, est celle 
de « prendre part à un projet collectif et y apporter sa contribution ».  
 
En résumé, la composante 6 permet de développer chez les élèves des capacités de collaboration 
et de créativité, tout en leur permettant d’être reconnu par leur entourage dans le travail qu’ils 
ont accompli.  
 
Les objectifs du PER concernant la culture en arts visuels étant maintenant bien définis, nous 
avons alors une meilleure compréhension des attentes qui reposent sur les épaules des 
enseignant-e-s dans ce domaine. 
 
1.3 La didactique  
Le rôle de l’enseignant-e est de transmettre un savoir à l’élève. Nous savons que ce transfert de 
connaissances ne peut pas se faire sans définir un cadre constructif et adapté pour l’élève. C’est 




66 Chabanne J.-C., Parayre M., Villagordo E. (éd.) (2012), La rencontre avec l’œuvre : Eprouver, pratiquer, 
enseigner les arts et la culture, (p.13) Paris : l’Harmattan. 
		 26	
1.3.1 Le concept de didactique 
Nous allons définir notre second concept, qui est celui de la didactique. Il va être davantage 
détaillé dans la suite de notre mémoire, en partie grâce à des résultats que nous avons obtenus 
suite à un travail de recherche. Ce dernier est présenté dans les chapitres : « problématique et 
méthodologie ».  
 
Lors de ses recherches en sciences de l’éducation, Jean Houssaye a élaboré un modèle 
expliquant que « l’acte pédagogique est une relation triangulaire basée sur trois pôles 
distincts »67 : le savoir, l’enseignant et l’élève.  
 
Image tirée de : http://joseph.rezeau.pagespersoorange.fr/recherche/theseNet/theseNet-1_-2.html 
Claude Reyt commente la relation entre ces trois pôles ainsi : « L’on n’apprendra rien à 
personne en rappelant que la didactique se donne pour tâche d’étudier les interactions entre 
un savoir identifié, un enseignant, un « apprenant », dans une situation d’apprentissage. Dans 
une acceptation plus courante, le terme renvoie à l’utilisation de techniques et de méthodes 
propres à chaque discipline, techniques différentes selon les matières puisque ancrées sur les 
contenus. Il est donc nécessaire que soit clairement identifiée la discipline, tant dans sa nature 
que dans ses contenus68. » 
 
Dans le triangle didactique, trois processus relient les pôles entre eux. Selon Jean Houssaye, 
« ce sont les relations nécessaires à l’acte pédagogique. » 69 
 
La relation entre l’enseignant-e et le savoir est un rapport d’ordre didactique. Il s’agit du 
processus « enseigner ». Le concept de transposition didactique est au cœur de ce processus. 
La transposition didactique est le processus par lequel l’enseignant-e convertit un savoir savant 
en un savoir à enseigner, dans le but qu’il devienne un objet d’apprentissage.  																																																								
67 https://fr.wikipedia.org/wiki/Triangle_p%C3%A9dagogique 
68 Reyt, C., (1998). Les arts plastiques à l’école (p.5). Paris : Armand Collin 
69 http://eduscol.education.fr/bd/competice/superieur/competice/libre/qualification/q3a.php 
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Le savoir savant est relié à une discipline précise. Il peut être défini ainsi : « [le savoir savant 
est] un corpus qui s’enrichit sans cesse de connaissances nouvelles, reconnues comme 
pertinentes et valides par la communauté scientifique spécialisée. (...) le savoir savant est 
essentiellement le produit de chercheurs reconnus par leurs pairs, par l’université. Ce sont eux 
qui l’évaluent70 ». 
Pour transformer le savoir savant en un savoir à enseigner, l’enseignant-e doit vulgariser le 
savoir pour le rendre accessible aux élèves. Vulgariser ne signifie pas faire une réduction du 
savoir en jeu, mais reformuler la définition de la notion en jeu de sorte à ce qu’elle soit 
compréhensible pour le public concerné. 
 
Le concept didactique est directement lié à celui de culture en arts visuels (étant donné que 
celle-ci fait partie d’un savoir à transmettre). En effet, si nous prenons l’image du triangle 
didactique, il existe un lien direct entre le savoir et l’enseignant-e. Dans leur ouvrage, Bautier 
et Rochex définissent ainsi le rapport au savoir : « Le rapport au savoir est le rapport à des 
processus (l’acte d’apprendre), à des situations d’apprentissage et à des produits (les savoirs 
comme compétences acquises et comme objets institutionnels, culturels et sociaux). Il est 
relation de sens et relation de valeur : l’individu valorise ou dévalorise les savoirs en fonction 
du sens qu’il leur confère.71 » 
 
À la lecture de cette citation, nous pouvons comprendre que la valeur qu’attribue l’enseignant-
e au savoir qu’il enseigne, influence son enseignement. 
 
Avant d’être capable d’enseigner un savoir quelconque, le/la professeur-e doit commencer par 
se l’approprier. En effet, pour pouvoir transformer un savoir savant en un objet d’enseignement, 
l’enseignant-e doit posséder certaines connaissances au sujet de l’objet de savoir.  
Claude Reyt le formule ainsi : « Les contenus théoriques, ce sont eux qui fondent la discipline, 
sur lesquels s’appuient les précédents, qui ne peuvent se légitimer sans une théorie 
référentielle. En amont de l’enseignement, ce sont ceux sur lesquels le maître aura à réfléchir, 
non qu’il doive tous les posséder, mais pour que, sachant de façon claire de quoi il est question, 
																																																								
70 Le Pellec, J. et Marcos-Alvarez V., (1991). Enseigner l’histoire : un métier qui s’apprend (p.40), Paris, Hachette 
éducation. 
71 Bautier, E., Charlot, B., Rochex, J.-Y. (1992). Ecole et savoir dans les banlieues... et ailleurs : Chap. 6, Rapport 
à l’école, rapport au savoir et apprentissages à l’école primaire(p.34) . Paris : Armand Colin.  
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il puisse situer les cadres de son action. » 72. Dans le cadre de notre mémoire, le savoir en jeu 
est la culture en arts visuels, concept que nous avons défini précédemment. 
 
La relation entre l’enseignant-e et l’élève est définie par le processus « former ». L’enseignant-
e fait en sorte que les élèves puissent échanger et débattre autour de concepts et d’idées pour 
ainsi construire leur propre opinion et leurs valeurs. Claude Roux l’explique ainsi : 
« L’enseignant est celui qui désigne le savoir et en indique les chemins d’accès. Enseigner c’est 
donc non seulement instruire et éduquer, mais encore former les jugements et le sens critique, 
apprendre à utiliser et transférer les connaissances acquises et les capacités développées. 73»  
 
La relation pédagogique qu’établit l’enseignant-e avec l’élève se base sur le modèle 
pédagogique transmissif. Celui-ci décrit le fait que l’apprenant dépend de l’enseignant-e pour 
avoir accès à l’objet de savoir. Il faut toutefois nuancer ce propos : « Nous ne dirons pas que 
l'élève n'entretient aucune relation au savoir avant l'enseignement, mais simplement que dans 
l'état initial, cette relation est peu ou pas adéquate.74 »  
 
Le processus « apprendre » désigne le rapport qu’entretient l’élève avec le savoir. Grâce aux 
situations d’apprentissages que l’enseignant-e a créées pour l’élève, celui-ci peut avoir accès 
au savoir. En effet, « l’élève apprend de lui-même en essayant et expérimentant grâce aux 
ressources mises à sa disposition. »75 
Dans ce mémoire nous n’allons pas traiter la relation existante entre le savoir et l’élève. En 
effet, nous ne souhaitons pas nous attarder sur les processus d’apprentissages permettant à 
l’élève d’acquérir le savoir.   
 
1.3.2 Le concept de didactique en arts visuels 
En ce qui concerne l’enseignement des arts visuels, il diffère de celui des autres branches 
scolaires, à commencer par la place qui lui est dédiée dans l’institution scolaire. 
 
Claude Roux questionne cette problématique : « La question des contenus n’est donc pas 
uniquement un problème didactique. Elle engage la place et le rôle des arts plastiques dans 																																																								
72 Reyt, C. (1998). Les arts plastiques à l’école. (p.8). Paris : Armand Collin. 
73 Roux, C. (1999) L’enseignement de l’art : la formation d’une discipline, (p.14) Paris : Jacqueline Chambon. 




l’institution scolaire. Quel statut leur accorde-t-on : celui d’un complément culturel ? d’une 
activité d’agrément ? d’un apport technique ? d’un moyen de renouveler l’intérêt des élèves 
pour les matières dites fondamentales ? d’un simple exutoire pour jeunes agités…. Ou d’une 
discipline d’enseignement à part entière ?76 »  
 
Ce même auteur fait l’hypothèse suivante : « les arts plastiques n’acquièrent le statut 
d’enseignement général que dans la mesure où ils peuvent produire un corpus de savoirs 
spécifiques et cohérents. Comment définir ces savoirs, alors que la notion même d’art est 
indéfinissable ? Comment les aborder, alors qu’ils se constituent par rapport à des systèmes 
de valeurs et sont conditionnés par des multiples facteurs : esthétiques, mais aussi 
institutionnels, structurels, économiques, humains, matériels, … C’est dans l’épaisseur de cette 
complexité qu’il convient de les interroger.77 »  
 
Dans son livre L’enseignement de l’art : la formation d’une discipline, Claude Roux, au-delà 
de la question de la place des arts visuels à l’école, se penche sur les contenus de la branche et 
souligne trois paradoxes qui caractérisent l’enseignement des arts visuels. 
 
Le premier paradoxe que cet auteur décrit est qu’il est impossible de « limiter précisément (…) 
le champ de référence des arts visuels. » En effet, « le même mot « art » est couramment utilisé 
pour désigner toutes sortes de pratiques et de productions extrêmement diversifiées (de la 
Vénus de Milo à une empaquetage de Christo en passant par la Joconde au readymade…) dont 
on serait bien en peine de dire ce qu’elles ont de commun sinon d’avoir été désignées comme 
étant de l’art. 78»  
 
Le second paradoxe consiste à se poser la question suivante : Si on ne peut pas clairement 
définir en quoi consiste l’art, comment peut-on alors choisir la matière susceptible d’être un 
objet d’apprentissage ? 
 
Le troisième paradoxe peut être formulé sous forme de question : « N’est-il pas contradictoire 
de rapprocher le champ de l’enseignement, qui suppose l’enseignement d’un savoir objectif, 
																																																								
76 Roux, C. (1999) L’enseignement de l’art : la formation d’une discipline, (p.15) Paris :  Jacqueline Chambon. 
77 Idem 
78 Idem, p.8  
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reconnu et ordonné, et celui de l’art, qui est le règne de la singularité, de la subjectivité et de 
l’invention ?79 »  
Ces paradoxes soulignent bien la complexité de l’enseignement des arts visuels.  




Le champ de référence en arts visuels désigne « l’ensemble des œuvres d’art, des démarches et 
des comportements de création, ainsi que par tout ce qui parle des œuvres.81 » Les trois 
paradoxes exposés précédemment concernent le champ de référence de ce schéma. En effet, 
ceux-ci soulignent qu’étant donné qu’il est complexe de définir la notion « d’art », il est difficile 
de délimiter le champ de référence, et donc de déterminer quel est le contenu à enseigner aux 
élèves. 
 
Il est intéressant de relever sur ce schéma le filtre de l’enseignant-e entre le champ de référence 
et le contenu d’enseignement. 
En effet, « c’est par rapport à (ce) un corpus vaste et diversifié, que le professeur est invité à 
situer son enseignement, à construire les questions que les élèves seront amenés à travailler 
dans leur pratique plastique.82 » L’enseignant-e fait le lien entre le champ de référence et les 
contenus à enseigner. 
																																																								
79 Idem, p.9 
80 Roux, C. (1999) L’enseignement de l’art : la formation d’une discipline, (p.116) Paris : Jacqueline Chambon.	
81 Idem, p.103 
82 Idem, p.103	
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Comme le soulignent les deux premiers paradoxes selon Claude Roux, il est difficile de définir 
les contenus à enseigner en arts visuels alors même qu’il est complexe de classifier un travail 
comme étant de l’art. Le choix des contenus à enseigner est donc très subjectif. Cela nous mène 
au troisième paradoxe que soulève Claude Roux. 
On peut alors se poser la question suivante : Si l’enseignement se doit d’être objectif, comment 
transmettre et enseigner un contenu qui se base sur des choix subjectifs ? 
Pour tenter de répondre à cette question, il est nécessaire de différencier le modèle de didactique 
en arts visuels de celui présenté plus haut.  
 
Dans le modèle de didactique commun, la transposition didactique est au centre. Il s’agit, 
comme dit précédemment, du processus par lequel l’enseignant-e convertit un savoir savant en 
un savoir à enseigner, afin qu’il devienne un objet d’apprentissage. 
En arts visuels, le modèle de didactique diffère. En effet, ce ne sont pas des « savoirs savants » 
que l’enseignant-e peut transposer pour ensuite les enseigner. Etant donné que le champ de 
référence en arts visuels est vaste et que le choix de ces contenus est subjectif on ne peut pas 
parler de « savoir savant ». 
 
Claude Roux justifie ce propos ainsi : « Le terme « savant » suppose une légitimité 
« scientifique » (rigueur de la méthode, résultats reproductibles ou vérifiables). Or le discours 
critique est le résultat d’un processus empirique (sur le schéma) dans lequel l’intuition du 
regardeur, sa subjectivité, sa sensibilité, son affectivité, son histoire personnelle, … sont 
déterminantes ; nous avons constaté que, si informé qu’il soit, le regard critique est de nature 
essentiellement interprétative.83 »  
Pour le modèle didactique en arts visuels, il s’agit plutôt d’une construction des savoirs par 
l’enseignant-e que d’une transposition d’un savoir savant défini. Cette construction se fait de 
manière subjective et intuitive. Cela implique que le rapport qu’entretient l’enseignant-e avec 
l’art a une grande influence sur son enseignement.  
 
La réflexion de Claude Roux conclut bien cette partie sur le concept de didactique en arts visuels 
: « L’enseignant travaille donc dans une situation paradoxale : il construit un savoir à partir 
d’un non-savoir. C’est-à-dire qu’il constitue ses contenus d’enseignement en s’appuyant sur 
un questionnement permanent par rapport à son champ de référence, c’est-à-dire en 																																																								
83 Roux, C. (1999) L’enseignement de l’art : la formation d’une discipline, (p.115) Paris : Jacqueline Chambon. 
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particulier : des pratiques, des démarches et des œuvres dont il ne peut pas dire en quoi elles 
sont « artistiques ». Ainsi, plutôt que d’une « transposition didactique », (…) c’est d’une 
véritable « construction didactique » dont il faut parler.84 »   
 
1.4 La médiation culturelle 
La notion de médiation culturelle est directement liée aux deux concepts abordés 
précédemment, à savoir la culture et la didactique. La médiation culturelle permet de rendre la 
culture accessible grâce à un processus didactique. Nous trouvions intéressant d’approfondir 
cette notion qui lie le concept de culture et le concept de didactique, dans le but d’émettre 
quelques pistes pour enseigner la culture en arts visuels. 
 
1.4.1 Définition 
Pro Helvetia nous propose la définition suivante : « La « médiation culturelle », ce sont les 
activités qui facilitent l’accès à la culture et ouvrent un espace de dialogue entre le public et 
l’art. » Selon le dictionnaire Larousse, la médiation est le « fait de servir d’intermédiaire85 ». 
La médiation culturelle désigne donc tous les moyens mis en place pour créer un lien entre les 
œuvres d’art et le public.  
Dans le contexte de l’école, il s’agit alors de permettre aux élèves, d’entrer dans le monde de 
l’art et de la culture au travers d’activités adaptées.  
 
En ce qui concerne l’historique du terme « médiation culturelle », c’est dans les années 1990 
qu’il apparaît. Montandon nous partage sa signification :  Il « apparaît de façon récurrente, 
désignant ainsi des postes dans des institutions culturelles diverses, non plus exclusivement 
dans les musées. L’emploi du terme de médiation culturelle s’étend alors aux établissements 
de spectacle vivant, aux bibliothèques, aux cinémas mais aussi dans différents secteurs comme 
le secteur associatif, scolaire et social.86 »  
 
Claude Reyt, affirme qu’«il est de la responsabilité de l’école de mettre les élèves en relation 
avec la « culture » au sens large. C’est-à-dire, tel que nous l’entendons, les familiariser avec 
des œuvres de toutes civilisations, toutes époques et de toutes natures (littéraire, 
cinématographique, photographique, musicales, plastiques). Afin qu’ils puissent tisser des 
																																																								
84 Idem, p.16 
85 http://www.larousse.fr/encyclopedie/rechercher?q=m%C3%A9diation 
86 Montandon, F., Pérez-Roux, T., (2014). Les médiations culturelles et artistiques, quels processus d’intégration 
et de socialisation ? (pp.8-9)  Paris : l’Harmattan. 
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liens entre elles, enrichir leur patrimoine propre, se distancier et être capables de faire des 
choix personnels. 87» Ces objectifs rejoignent certains objectifs transversaux du PER à savoir, 
« développer la connaissance de soi sur les plans physique, intellectuel, affectif et social pour 
agir et opérer des choix personnels », et « prendre conscience des diverses communautés et 
développer une attitude d'ouverture aux autres et sa responsabilité citoyenne. 88 » 
 
Montandon pousse la réflexion encore plus loin lorsqu’il affirme que « La médiation culturelle 
repose sur cette conviction que la culture joue un rôle central dans les luttes contre l’exclusion 
sociale et participe au développement humain, urbain, communautaire, (…)89.»  
Pujas et Ungaro soulignent la nécessité de trouver des partenaires qui agissent dans ce but avec 
l’école. « Naturellement, le contact avec l’œuvre d’art est nécessaire, et l’école est le lieu à 
partir duquel ce contact peut s’organiser le plus démocratiquement, c’est-à-dire hors des 
pesanteurs sociales qui poussent certains milieux plutôt que d’autres vers la familiarité avec 
les œuvres. Mais l’école ne peut agir seule ; elle a besoin de travailler main dans la main avec 
des artistes et des institutions culturelles.90 »  
 
La médiation culturelle peut se traduire de plusieurs manières différentes. Il est important de 
différencier la médiation directe de la médiation indirecte. Lors de la médiation directe, le/la 
médiateur-trice est présent-e et c’est en premier lieu lui-elle qui va permettre au public de 
s’approprier un contenu. La médiation indirecte, quant à elle, comprend tous les outils 
interactifs qui sont mis à disposition du public, en l’absence d’un médiateur. Comme exemple, 
on peut citer les différentes fiches signalétiques dans le musée qui permettent au visiteur de 
mieux comprendre le contenu de l’exposition. Dans le contexte de l’école, il s’agit des 
différents supports créés dans le cadre d’une exposition, comme des puzzles avec les œuvres 
d’art, des livres interactifs, la cabane cantonale des beaux-arts, ...  
 
1.4.2 Le choix des œuvres  
Déterminer quelles sont les œuvres d’art à présenter aux élèves est le point de départ de toutes 
les activités de médiation culturelle. Il existe une vaste palette d’œuvres d’art différentes et 
																																																								
87 Reyt, C. (1998). Les arts plastiques à l’école. (p.17). Paris : Armand Collin. 
88 https://www.plandetudes.ch/web/guest//capacites-transversales1#coll 
89 Montandon, F., Pérez-Roux, T., (2014). Les médiations culturelles et artistiques, quels processus d’intégration 
et de socialisation ? (p.12) Paris : l’Harmattan. 
90 Puias, P., Ungaro J.  (1999). Une éducation artistique pour tous ? (p.182) France : Erès. 	
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variées. Ainsi, le choix de l’œuvre se fera en fonction du champ de référence décrit dans le 
schéma de construction didactique des savoirs en arts visuels explicité précédemment dans ce 
mémoire.  Il n’existe pas de corpus d’œuvres d’art défini à disposition de l’enseignant-e. C’est 
à lui de le constituer. 
Dans le PER, il est possible de distinguer quelques caractéristiques que ce corpus d’œuvres 
devrait idéalement contenir. Dans l’axe culture du PER, la composante 1 nous rend attentif à la 
nécessité que le corpus contienne des œuvres de diverses périodes et provenances et cela en 
lien avec les thèmes et notions abordés en classe. La composante 4, quant à elle, souligne 
l’importance de confronter les élèves à des éléments du patrimoine culturel de leur 
environnement local. La composante 5, pour finir, propose de s’intéresser à des éléments 
culturels des pays d’origine des élèves. 
Ces composantes permettent à l’enseignant-e de sélectionner au mieux les œuvres qu’il peut 
ensuite présenter aux élèves.  
 
Il est important de prendre conscience du but recherché par le plan d’études en présentant ces 
caractéristiques. Toutefois, l’objectif n’est pas de faire des élèves des experts en histoire de 
l’art, mais plutôt de les sensibiliser à l’art et à la culture à travers la médiation culturelle dans 
le domaine de l’art.  
Pascal Lismonde le dit bien : « Evidemment, la tentation, c’est d’ajouter de la référence à la 
référence, et d’en rajouter encore, avec la bonne conscience du « développement culturel » et 
du sens critique, ou plutôt du modèle qu’on en présente et qui ne l’est pas.91 »  
Il poursuit en disant qu’« il ne faut pas forcer l’élève à ingérer des références comme l’on gave 
les oies. C’est à chaque fois son asphyxie « culturelle » qui est en jeu, celle où il ne s’agit plus 
que de répéter, de reproduire la culture imposée par l’autre, au point qu’elle est intériorisée 
sans distance ! 92»  
 
L’intérêt de présenter aux élèves des œuvres variées, est de leur permettre ensuite de pouvoir 
les comparer. Carasso l’exprime ainsi : « L’émotion véritable naîtra le plus souvent d’une 
expérience renouvelée de la fonction du spectateur ou d’auditeur, mieux encore de la 
comparaison d’une œuvre avec une autre, d’une forme artistique avec une autre forme (…)93».  
																																																								
91 Lismonde, P. (2002). Les arts à l’école : le plan de Jack Lang et Catherine Tasca. (p.37) Paris: Gallimard.  
92 Idem, p.36 
93 Carasso, J.-G. (2005).  Nos enfants ont-ils droit à l’art et à la culture ? (p.52) Lausanne : Editions de l’attribut. 
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Cette comparaison permet à l’élève de développer plusieurs compétences. En effet, lorsqu’il 
compare des œuvres, l’élève doit être capable de décrire plastiquement l’œuvre à l’aide d’un 
vocabulaire spécifique. L’étude d’un corpus d’œuvres peut aussi permettre à l’élève 
d’argumenter quelle est son œuvre préférée et les raisons de ce choix. Cela lui permet 
d’exprimer son opinion et son ressenti. C’est grâce à la mise en contact avec plusieurs œuvres 
que l’élève sera capable de développer un sens critique et de décrire les œuvres avec toujours 
plus de précision.   
 
Cet apprentissage a pu être observé lors d’une séquence réalisée dans l’un de nos stages. Les 
élèves ont été confrontés à un vaste corpus d’œuvres d’art autour du sujet du « cercle »94. Les 
œuvres de Kandinsky étaient le centre de la séquence d’arts visuels. Les élèves ont été amenés, 
au fil des semaines, à découvrir les œuvres d’art et à les commenter. A la fin de la séquence, 
les commentaires étaient riches et le vocabulaire plus précis. Les élèves parvenaient également 




94 Une reproduction de ces œuvres d’art figure dans les annexes, p.85 
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1.4.3 Le musée, lieu de médiation culturelle 
Les multiples types de visite d’un musée sont l’un des outils pour aborder la médiation 
culturelle. La diversité de ces visites permet de se concentrer sur plusieurs aspects différents du 
musée. En effet, lors de la visite promenade, c’est plutôt l’aspect affectif qui est mis en avant 
alors que pour la visite guidée ou la visite d’illustration, ce sera l’aspect culturel. Quant à la 
visite exploration, l’aspect plastique est davantage sollicité. Deux autres aspects différents sont 
travaillés lors des visites atelier, durant lesquelles l’aspect expressif est mis en avant, et lors des 
visites recherches, c’est plutôt l’aspect didactique qui est favorisé.  
 
Dans leur article « Accueillir l’école au musée – Se rendre au musée avec l’école », Jost et 
Staubli et Grieve mettent en avant la complémentarité de l’école et du musée : « Du point de 
vue de l’école, le musée constitue aussi bien un lieu d’apprentissage extrascolaire où l’on peut 
explorer des impressions et des contenus qu’un moyen d’enseignement qui doit être rendu 
accessible aux élèves. Ses objets sont les témoins d’époques passées et des vecteurs de savoirs 
qui, s’ils ne se livrent pas spontanément, ont une présence réelle et une matérialité qui les rend 
perceptibles par tous les sens. 95»  
Cette citation relève bien les deux avantages qu’apporte une visite au musée, à savoir la visite 
en elle-même du musée ainsi que l’apport dont nous fait bénéficier le musée au niveau des 
savoirs. De plus, les musées créent de plus en plus d’offres de médiation culturelle. De 
nombreux programmes et activités sont mis en place pour pouvoir accueillir les classes. Cela a 
pour but d’« établir un rapport vivant avec des objets souvent éloignés de leur réalité et de 
leurs préoccupations, de créer des points de contact et d’établir des liens entre ses contenus et 
la réalité des élèves. 96»  
Vu la complémentarité de l’école et du musée au sujet de la médiation culturelle, il est 
nécessaire que le rôle de chacun soit correctement défini. Dans l’un de ses livres sur 
l’enseignement des arts visuels à l’école, Daniel Lagoutte souligne l’importance de cette 
démarche : « L’école n’est plus aujourd’hui la seule instance à vouloir instruire. Dès lors, il 
faut redéfinir les rôles respectifs de l’école et du musée. Au musée, ce qui est présenté est 
authentique. A l’école, on fait appel à la reproduction, simulacre de l’œuvre, et on travaille 
																																																								
95 Jost, S., Staubli, G., Grieve, N. (2014) Se rendre au musée avec l’école. Berne : Association des musées du 




comme les artistes, en simulant leur conduite de création. Le musée est un centre de ressources 
où les éléments sont disparates. L’école possède une autre fonction : elle construit et elle 
organise le savoir. » 97 
 
De nombreuses structures de médiation culturelle sont créées par les musées pour les écoles 
avec comme objectif de profiter de cette complémentarité. La structure « Ecole-Musée », 
propose des dossiers pédagogiques à l’intention des enseignant-e-s. Ces dossiers concernent 
chacun une exposition en particulier. Des pistes pédagogiques sont proposées pour effectuer 
des activités avec la classe, avant, pendant et après la visite. Ces dossiers sont une aide précieuse 
pour les enseignant-e-s. Ainsi, ils ont à disposition de nombreuses informations qui leur 
permettent de préparer au mieux la visite.  
La structure « Ecole-Musée » propose également des formations continues pour les enseignant-
e-s en partenariat avec la HEP. Une autre de leur offre est la semaine « Ecole-Musée » qui a 
lieu une fois par an. Durant cette semaine, les musées proposent aux classes primaires de venir 
visiter les musées du canton de Vaud autour d’un thème choisi. La structure « Ecole-Musée » 
met à disposition des enseignant-e-s des « Mini dp » qui « présentent des expositions 
temporaires par le biais de pistes de réflexion et des activités pédagogiques, en adéquation 
avec le plan d’études romand »98. Ces brochures proposent des activités en lien avec plusieurs 
disciplines scolaires, mettant ainsi en avant que la visite d’un musée permet de mener des 
activités transdisciplinaires. Un mémento est également disponible pour les enseignant-e-s. 
Celui-ci présente toutes les offres de médiation culturelle disponibles chaque mois.  
Nombreux sont les musées qui proposent des visites pour les enseignant-e-s dans le but de leur 
permettre de découvrir l’exposition et d’imaginer ensemble des pistes pédagogiques. Des 
visites guidées pour les classes sont aussi possibles, de même que des ateliers au sujet de 
l’exposition pour les élèves. Ces offres démontrent les efforts que les musées déploient dans le 
but de rendre les visites attractives pour les enfants. Les dossiers pédagogiques qu’ils mettent 
à disposition sont la preuve que les musées souhaitent que l’école et le musée puissent être 
complémentaires.   
																																																								
97 Lagoutte, D. (2008) Enseigner les arts visuels à l’école primaire (p.271). Paris : Hachette livres. 
98 http://www.vd.ch/themes/culture/ecole-musee/dossiers-pedagogiques/mini-dp/	
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1.4.4 Le musée : avant-pendant-après 
Comme évoqué précédemment, il est essentiel que la visite au musée s’inscrive dans le vécu de 
la classe avant et après la visite. Dans l’un de ses ouvrages, J. Carasso dénonce le manque de 
préparation dont font preuve certaines classes : « Certes, les dérives en la matière sont connues. 
Groupe d’élèves entassés dans les cars, puis dans les salles de spectacle ou d’exposition, trop 
nombreux, mal ou pas préparés du tout, ne sachant même pas, parfois, s’ils vont au cinéma, au 
théâtre ou au concert.99 »  
Cela démontre la nécessité d’une préparation rigoureuse engageant la classe entière. Pascal 
Lismonde le dit ainsi : « Une visite au musée ne sera jamais simple promenade ou bouche-trou 
de fin d’année. Elle se prépare, de façon plus ou moins complète selon les objectifs de 
l’enseignant. (…) Selon en tout cas 3 grands principes : expliquer aux enfants ce qu’est un 
musée, ne voir que peu d’œuvres, leur donner une tâche fondée sur une recherche, un problème 
à résoudre, ancrés dans le travail de la classe. 100»  
Cela souligne l’importance de définir un objectif à la visite. Les différents types de visites du 
musée sont décrites précédemment dans ce mémoire. 
Pour être préparés au mieux à la visite, il est important de mener une activité afin de sensibiliser 
les élèves à ce qu’ils vont voir dans le musée. Cela leur permet, une fois sur place, d’avoir des 
points de repères auxquels se rattacher. En effet, comme le dit Jost et Staubli et Grieve: « Au 
niveau des contenus liés aux domaines d’enseignement, les élèves devraient idéalement se 
rendre au musée avec un savoir contextuel qui a été enseigné de manière systématique. Ce 
savoir sera complété et enrichi de nouvelles perspectives par une rencontre avec des objets 
perceptibles, concrets et exemplaires. Une telle interaction entre une réalité concrète et le 
programme scolaire met en lumière la plus-value d’un travail qui allie deux stratégies 
d’enseignement complémentaires.101 » Cela souligne encore un fois la complémentarité du 
musée et de l’école.  
Le travail effectué après la visite est également essentiel. Il permet aux élèves de partager leur 
ressenti et leurs impressions. C’est un travail de consolidation que l’enseignant–e peut faire afin 
d’ancrer la visite dans le vécu de la classe et de profiter des apports enrichissants qu’offrent les 
musées. Un travail disciplinaire en réponse à la visite peut être intéressant. 
																																																								
99 Carasso, J.-G. (2005).  Nos enfants ont-ils droit à l’art et à la culture ? (p.51) Lausanne : Editions de l’attribut. 
100 Lismonde, P. (2002). Les arts à l’école: le plan de Jack Lang et Catherine Tasca. (p.124)Paris: Gallimard.  
101 Jost, S., Staubli, G., Grieve, N. (2014). Se rendre au musée avec l’école. Berne : Association des musées du 
Canton de Berne (mmBE) en collaboration avec l’association suisse des médiateurs culturels de musée (me-
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1.4.5 Les livres, un outil de médiation culturelle 
 
Il existe plusieurs livres au service de la médiation culturelle. Ces livres, conçus pour les 
enfants, exposent l’univers de l’artiste de manière ludique. Certains de ces livres déstructurent 
l’œuvre et jouent visuellement avec les images. D’autres livres, racontent la vie de l’artiste sous 
forme d’histoire et les illustrations sont inspirées des tableaux ou œuvres d’art produites par 
l’artiste concerné. 
Ces livres invitent le lecteur à voir l’œuvre d’art avec un autre regard. Ils permettent de 
questionner la démarche de l’artiste et de remarquer des détails grâce aux activités 
d’observation. Il existe des livres qui expliquent la vie de l’artiste étudié sous forme d’histoire 
narrée, d’autre livres culturels proposent quelques éléments d’histoire et enfin les livres 
plastiques se concentrent sur l’aspect visuel de l’œuvre et jouent avec l’image. 102 
 
 
1.4.6 Le musée de classe 
 
L’appellation « musée de classe » désigne la collection de reproduction ou d’image d’œuvres 
d’art permettant à l’enseignant-e d’avoir un support pour enseigner la culture en arts visuels. 
Ce moyen didactique n’a pas pour but d’être un substitut à la visite au musée mais un 
complément qui permet à la classe d’étudier une œuvre au sein de l’école.   
En effet, Claude Reyt le formule ainsi : « Objet de connaissance et de rencontres, ce musée 
imaginaire de classe devra donc, dans la mesure du possible, renvoyer aux lieux où s’expose 
l’art dans sa tangibilité. L’élève aura le plaisir de retrouver ce qu’il connaît déjà, et pourra 
ainsi prendre conscience des différences. » 103  
 
Le principe du musée de classe est qu’il suive la vie de la classe. Ce n’est donc pas un corpus 
fixe et définitif. Le but est de l’enrichir progressivement au fur et à mesure des séquences.  
 
L’enseignant-e peut imprimer les images, mettre à disposition des livres d’art en signalant les 
pages à consulter, ou emprunter à la bibliothèque de méthodes didactiques dans lesquelles sont 
jointes les images. Il est important que les images soient de bonne qualité. 
 
																																																								102	Exemple en annexe, p.86	
103 Reyt, C. (1998). Les arts plastiques à l’école. (p.124). Paris : Armand Collin. 
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Lors de l’utilisation du musée de classe il est essentiel de faire comprendre aux élèves que ce 
ne sont que des reproductions d’œuvres originales. La visite au musée est importante pour que 
l’élève comprenne cela.   
L’avantage majeur du musée de classe, est la matérialité de l’image : Cela permet aux élèves 
de les manipuler.  
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2. Problématique  
Comme nous avons pu le voir dans la première partie de notre mémoire, la définition du terme 
« culture » est complexe. Nous avons donc constaté que dans l’une de ses recherches, Myriam 
Lemonchois a interrogé des enseignant-e-s à ce sujet, qui lui ont permis de classer les réponses 
reçues selon 3 catégories : la culture comme milieu, la culture comme patrimoine et la culture 
comme héritage. Cela a permis de mettre en évidence le fait que la compréhension de la notion 
de culture peut varier selon les enseignant-e-s. Ainsi, la transmission du savoir dans ce domaine 
en est influencée par le rapport qu’ils entretiennent avec l’art. Nous nous sommes ensuite 
concentrées sur la culture en arts visuels selon le PER. Cela nous a permis de comprendre quels 
sont les prescriptions officielles à ce sujet. Pour finir, nous avons décidé d’aller plus loin en 
liant culture et didactique. 
 
Comme nous avons pu ensuite le voir dans la partie didactique de notre mémoire, la didactique 
en arts visuels est un processus complexe pour l’enseignant-e. En effet, le champ de référence 
en arts visuels est vaste, et l’enseignant-e a pour rôle de choisir le contenu qu’il souhaite 
transmettre aux élèves. Ce choix implique une part importante de subjectivité.  
Claude Roux l’explique ainsi : « L’objectif essentiel est d’amener l’élève « à s’interroger sur 
l’émergence du fait artistique ». Mais, (…) l’artistique est une notion complexe et en 
construction qu’il ne peut être question de définir d’une manière univoque. L’artistique est ce 
qui est en débat. C’est pourquoi l’ensemble des contenus à enseigner ne peut être établi comme 
un répertoire déjà existant et fini. Et c’est au professeur qu’il revient de construire les questions 
et d’inventer les transpositions des contenus. »104  
La complexité de l’enseignement des arts visuels est au centre de la problématique de notre 
mémoire, et c’est en comprenant celle-ci que nous pouvons au mieux questionner 
l’enseignement de l’axe culture du PER. 
Pour commencer, nous souhaitons interroger et tenter de comprendre la façon dont les 
enseignant-e-s du cycle 1 perçoivent la culture. Il s’agit de comprendre quelle définition ils 
donnent à la culture afin de pouvoir par la suite questionner le lien entre leur perception de 
celle-ci et leur enseignement. 
Dans la partie théorique, nous avons pu relever le fait que les enseignant-e-s ne sont pas tous 
égaux face à l’enseignement de la culture en arts visuels. En effet, comme le relève Parmentier, 
« certains ont pu bénéficier dans leur cursus de formation d’une, voire deux ou trois années, 																																																								
104 Programme des arts plastiques des lycées p.8 
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d’histoire de l’art à l’université mais ce n’est pas généralisé et pour certains, cette discipline 
est totalement inconnue. » Parmentier pose alors la question suivante : « Comment analyser, 
contextualiser, apprécier une œuvre quand on n’a soi-même pas les clés de lecture 
nécessaires ? Quelle garantie de qualité de l’enseignement dispenser dans ces conditions ? »105 
Parmentier relève ici le lien entre la culture de l’enseignant-e dans le domaine des arts et 
l’enseignement qu’il sera capable ou non de dispenser.  
Cette réflexion nous mène à notre première question de recherche.  
 
Nous allons nous intéresser aux conceptions des enseignant-e-s au sujet de la culture et 
comment cela influence leur enseignement : Mettent-ils effectivement l’axe culturel du PER en 
œuvre ? Si oui, pourquoi ? et si non, pourquoi ?  
Cependant notre but n’est pas de juger de la mise en œuvre effective de cet axe du plan d’études.  
La question que nous nous poserons sera la suivante : Quel est le rapport que les enseignant-
e-s du cycle 1 ont avec la culture et de quelle manière cela influence-t-il leur enseignement 
de l’axe culture du PER en arts visuels dans leur classe ? 
Nous questionnerons donc le lien qui existe entre l’intérêt que porte l’enseignant-e à la culture 
en arts visuels et l’enseignement de la branche dans sa classe.    
 
En réponse à cette première question, nous souhaitons comprendre quels sont les freins et quels 
pourraient être les facilitateurs pour que l’enseignant-e puisse aborder l’axe culturel du PER en 
arts visuels. Nous ne nous arrêterons donc pas à un questionnement mais tenterons de mettre 
en évidence les besoins des enseignant-e-s. La question serait alors la suivante : Quels seraient 
les facilitateurs qui pourraient aider les enseignant-e-s pour enseigner l’axe culture du 
PER ? 
Nous mettrons en évidence les dispositifs déjà en place à disposition des enseignant-e-s pour 
les accompagner dans la didactique de la culture en arts visuels.  
En prolongement, nous envisageons de donner une ébauche de solution pour répondre aux 
besoins des enseignant-e-s. Ce ne sera cependant pas le sujet principal de notre mémoire. En 
effet, tenter d’élaborer des pistes pour répondre à ces besoins est un sujet très vaste qui pourrait 
constituer à lui seul un travail de mémoire.  
																																																								
105Duvin-Parmentier, B. (2008). Pour enseigner l’histoire des arts, regards interdisciplinaires. (p.124) Paris : l’Harmattan,  
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3. Méthodologie 
Afin d’étayer notre problématique, nous avons fait le choix d’élaborer un questionnaire plutôt 
que de mener un entretien. Cela nous a permis d’avoir un panel d’avis à plus grande échelle. 
Aussi, dans le but d’avoir des réponses issues de la réalité des classes, nous avons préféré 
solliciter la participation des enseignant-e-s du Cycle 1, et non des étudiant-e-s de la HEP. Pour 
élaborer notre questionnaire de manière ciblée, nous nous sommes tout d’abord penchées sur 
notre question de recherche, filigrane du mémoire. La question est la suivante :  
« Comment les enseignants du cycle 1 enseignent l’axe culture du PER en arts visuels ? » 
Nous avons ensuite réfléchi à notre problématique, afin d’analyser quelles seraient les questions 
qui pourraient y amener des éléments de réponses. Nous avons formulé nos questions de 
problématique de la manière suivante : 
 « Quel est le rapport que les enseignant-e-s du cycle 1 ont avec la culture et de quelle 
manière cela influence-t-il leur enseignement de l’axe culture du PER en arts visuels 
dans leur classe ? Quels seraient les facilitateurs qui pourraient aider les enseignant-
e-s pour enseigner l’axe culture du PER ? » 
 
Nous avons divisé notre questionnaire en trois parties distinctes. La première question porte sur 
le rapport personnel de l’enseignant-e à l’art, la seconde sur la transmission et la dernière, sur 
la question de la didactique. De ce fait, nous avons choisi d’interroger des personnes, exerçant 
déjà la profession d’enseignant-e afin d’étudier leurs conceptions de la culture en arts visuels. 
En premier lieu, nous avons élaboré un questionnaire test et l’avons soumis à une connaissance 
pratiquant le métier d’enseignant-e. Ce retour nous a permis ensuite d’apporter quelques 
modifications à notre questionnaire, soit en précisant certaines questions, ou en supprimant 
celles qui n’étaient pas adéquates. Ainsi notre questionnaire final, a pu être transmis aux 
enseignant-e-s concernés. Nous l’avons envoyé dans les deux établissements de nos stages 
respectifs effectués en fin d’année 2016. Nous avons également demandé à des connaissances 
dans notre entourage, exerçant la profession d’enseignant-e, de répondre à notre questionnaire 
pour ainsi récolter le maximum de réponses. L’une de nous a envoyé les questionnaires en 
version papier dans chacun des casiers de classe des enseignantes de son établissement de stage. 
L’autre a transmis les questionnaires en version papier et sous forme de questionnaire en ligne 
pour les enseignant-e-s des autres collèges au sein de l’établissement. Nous avons ensuite 
regroupé toutes les réponses dans le questionnaire en ligne pour simplifier le traitement des 
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données. Nous avons ainsi pu bénéficier des statistiques que ce lien faisait automatiquement 
avec les réponses entrées.   
Nous avons lancé le début de notre questionnaire au mois de novembre 2016 et l’avons fermé 
en janvier 2017. Nous avons donc commencé à dépouiller les questionnaires vers la fin du mois 
de janvier 2017. Lors du dépouillement, nous avons pu remarquer que nous avions posé 
énormément de questions ouvertes en laissant la possibilité de répondre « autre » et d’expliquer 
pour quelles raisons. Cette ouverture dans le questionnaire a empêché le questionnaire 
« online » de faire les graphiques des résultats qui nous auraient permis une vue d’ensemble 
des réponses. Ainsi, pour pouvoir avoir une meilleure vue d’ensemble des réponses données, 
nous avons refait les statistiques nous-mêmes.  
 
Sur la base de nos questionnaires et en nous aidant de la partie théorique du mémoire, nous 
avons pu observer et comparer le point de vue des divers enseignant-e-s du Cycle 1 sur la 
manière de percevoir le domaine de la culture en arts visuels.  
 
Notre but était d’interroger le maximum de personnes afin d’avoir une large palette de réponses 
pour pouvoir se rendre compte des besoins des enseignant-e-s sur le terrain. Cela a bien 
fonctionné. 
Nous avons choisi de classer nos résultats en lien avec nos deux questions de problématique. 
Pour ces deux questions, nous avons créé des sous-catégories dans lesquelles nous avons classé 
les réponses.  
 
Voici les sous-catégories que l’on retrouve en lien avec la première question de notre 
problématique : le rapport aux arts visuels, le rapport à la culture en arts visuels, l’influence de 
ces rapports sur l’enseignement. 
 
Voici les sous-catégories que l’on retrouve en lien avec la deuxième question de notre 
problématique : le matériel pédagogique/ les moyens d’enseignement, la visite au musée, le 
musée de classe, le rapport aux œuvres d’art.  
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4. Résultats  
Nous avons fermé notre questionnaire en janvier 2017. Au total, nous avons envoyé 99 
questionnaires. Cependant sur les 99, seulement 27 réponses nous sont parvenues en retour, le 
questionnaire “test” inclu. Nous avons donc 27,3% d’enseignant-e-s interrogés qui nous ont 
répondu. 26 femmes, soit 96,3%, et 1 homme, soit 3,7% ont répondu au questionnaire.  
Comme vu précédemment, nous avons établi trois parties bien distinctes dans notre 
questionnaire en lien avec trois thèmes de notre problématique : le rapport personnel de 
l’enseignant-e à l’art, la transmission et la didactique. Nous avons donc choisi de diviser nos 
résultats en fonction de ces différents thèmes abordés. Cependant, dans le souci de créer une 
meilleure continuité avec la partie théorique de notre mémoire, nous avons choisi pour 
communiquer nos résultats, de regrouper le rapport personnel de l’enseignant-e à l’art et la 
transmission en une seule partie et de faire une deuxième partie concernant sur la didactique. 
Pour chacune des deux parties, les questions et les réponses sont détaillées en fonction de 
certains thèmes. C’est pourquoi, nos résultats ne s’affichent donc pas forcément dans le même 
ordre chronologique que le questionnaire. 
 
Questions de notre première partie : la culture des enseignant-e-s et son enseignement. 
 
• Le rapport aux arts visuels 	
La deuxième question est la suivante : « Vous avez un intérêt personnel pour les arts visuels : 
un peu, moyen, assez ou beaucoup ? ».  
Pour cette question, les résultats entre les enseignant-e-s de profil 1-2H et les enseignant-e-s du 
profil 3-4H différaient peu. C’est pourquoi, nous avons choisi d’analyser les résultats de cette 
question sur le 100% des enseignants interrogés. Sur les 27 réponses d’enseignants-es, nous 
avons reçu les réponses suivantes : 7,4% ont répondu un peu, 33,3% ont répondu moyen, 37% 












La cinquième question du questionnaire est la suivante : « Vous pratiquez les arts visuels par 
intérêt personnel et les pratiquez dans le domaine privé : oui ou non et si oui, dans quel 
domaine ? ». 
En relevant les résultats de cette question, nous avons pu constater que dans les deux profils, 
les enseignant-e-s avaient répondu majoritairement non.  
Ceux qui ont répondu oui n’ont pour la plupart pas précisé dans quel domaine. Cependant ceux 
qui l’ont précisé pratiquent dans les domaines suivants : différentes techniques de peinture, 





La question numéro dix est la suivante : « Vous enseignez les arts visuels pour les raisons 
suivantes : Prescription du PER, Intérêt personnel pour la branche et/ou Autre ». 
Etant donné que les résultats étaient très ressemblant entre le profil 1-2H et 3-4H, nous avons 
choisi de mettre les résultats des deux profils ensemble : 81,4% des enseignants-es ont dit qu’ils 
enseignaient les arts visuels par intérêt personnel pour la branche. 55,5% des enseignants-es ont 
dit enseigner les arts visuels par prescription du PER et 29,6% des enseignants-es ont coché la 
case autre pour nous dire pour quelles raisons ils enseignaient les arts visuels. 
 
Les enseignant-e-s de profil 1-2H, qui ont répondu « autre », ont apporté les précisions 
suivantes :  
- « Les arts visuels permettent de travailler plusieurs objectifs du PER en parallèle », 
- « Discipline aussi importante à cet âge que le français ou les maths. »,  
- « Intérêt à observer les enfants dans cette branche »,   
- « Cela fait partie du tout. Pour moi, c’est aussi important que le sport ou la musique »  







Les enseignant-e-s de profil 3-4H ont répondu également répondu « autre » (11,1%).  
Dans « autre », deux enseignant-e-s ont précisé que c’était surtout à cause du partage de 
branches avec leur collègue qui faisait qu’elles ne pouvaient pas enseigner les arts visuels. Une 
autre enseignante a énuméré ce pourquoi elle enseignait les arts visuels :  
- « Développement de la créativité chez l’enfant, amélioration de la motricité fine, expression 





• Le rapport à la culture en arts visuels 
 
La première question de notre questionnaire est la suivante : « Vous estimez que votre culture 
artistique (connaissances des arts plastiques et de l’histoire de l’art) est : faible, moyenne, 
bonne ou excellente ».  
 
La question numéro quatre est la suivante : « Vous avez suivi des cours d’histoire de l’art : 
jamais, cours facultatif à l'école, hors école, gymnase, formation continue et/ou autre ? ».  
Pour cette question, nous avons remarqué que les enseignant-e-s avaient majoritairement suivi 
des cours d’histoire de l’art au gymnase soit 55,5% des enseignant-e-s. 33,3% ont répondu 
n’avoir jamais suivi de cours d’histoire de l’art, 22,2% nous ont répondu « autres » en précisant 
avoir suivi des cours d’histoire de l’art soit à la HEP, soit à l’Ecole Normale ou soit à 
l’université pendant 1 année. Un faible pourcentage d’enseignant-e-s dit avoir suivi un cours 














      
La sixième question est la suivante : « Laquelle de ces propositions définit au mieux, selon 
vous, le terme « culture » en lien avec les arts visuels :  
Définition 1 : Connaissances dans un domaine particulier. Ex : elle a une vaste culture en 
histoire de l’art.  
Définition 2 : Ensemble des phénomènes matériels et idéologiques qui caractérisent un groupe 
ethnique ou une nation, une civilisation, par opposition à un autre groupe ou à une autre nation. 
Ex : la culture occidentale.  
Définition 3 : Ensemble des traits distinctifs, spirituels et matériels, intellectuels et affectifs, 
qui caractérisent une société ou un groupe social.   
Ou définition 4 : Un tout complexe qui comprend le savoir, la croyance, l'art, le droit, la 
morale, la coutume et toutes les autres aptitudes acquises par un homme en tant que membre 
d'une société ». 
 
Sur les 40,7% de réponses d’enseignant-e-s de profil 1-2H, nous avons reçu les réponses 
suivantes : 3,7% ont choisi la déf.1, 7,4% ont choisi la déf.2 et 29,6% ont choisi la déf.4. Nous 
pouvons donc constater que la définition 4 apparaît majoritairement et que la définition 3 




















Sur les 59,3% de réponses d’enseignant-e-s de profil 3-4H, nous avons reçu les réponses 
suivantes : 25,9% ont choisi la déf.1, 3,7% ont choisi la déf.2, 7,4% ont choisi la déf.3 et 22,2% 





• L’influence du rapport entre l’enseignant-e et la culture sur son enseignement  
 
La troisième question du questionnaire est la suivante : « Ce que vous aimez faire avec les 
élèves en arts visuels : dessin, peinture, histoire de l'art et/ou autre ».  
En observant les résultats de cette question, nous avons pu voir que ceux-ci ne changeaient pas 
entre le profil 1-2H et le profil 3-4H. Nous avons donc décidé de les mettre ensemble.  
Nous pouvons voir que 96,2% des enseignant-e-s aiment faire de la peinture et que 85,1% des 
enseignant-e-s aiment faire du dessin. Seulement 29,6% aiment faire de l’histoire de l’art et 
25,9% des enseignant-e-s ont répondu « autre ». Les enseignant-e-s du profil 1-2H ont répondu : 
découpage, collage, mélange de techniques et de matériaux, poterie, modelage, création libre, 
bricolage. Tandis que les enseignant-e-s ont répondu : sculpture, land art. 
 
 
La question numéro sept est la suivante : « Lorsqu’on enseigne la culture en arts visuels à des 















possibles) : des connaissances, des perceptions/du sensible et/ou des compétences (techniques, 
savoir-faire, savoir-être) ».  
Dans cette question, les résultats se regroupent à nouveau entre le profil 1-2H et le profil 3-4H.   
 
 
La huitième question du questionnaire est la suivante : « Quel est l’axe que j’applique en 
priorité dans ma classe ? Numérotez de 1 à 4 les axes du PER : expression et représentation, 
perception, acquisition de techniques, culture ». 
Pour cette question, nous avons pu constater que les résultats des deux profils se regroupaient. 
Ils mettaient majoritairement l’axe 1 en priorité soit à 59,2%. Ensuite, 25,9% mettent l’axe 2 
en priorité et seulement 14,8% mettent l’axe 3 en priorité. On peut constater que l’axe 4 
n’apparaît pas en priorité. 
 
 
La neuvième question est la suivante : « Si la sensibilisation à la culture dans le domaine des 
arts visuels à l’école n’est pas fondamentale pour vous, c’est pour la raison suivante : Vous ne 
pensez pas avoir les compétences/ les connaissances pour le faire et/ou il vous manque des 
ressources (moyens d’enseignements) et/ou vous ne souhaitez pas le faire et/ou Autre ». 
Pour cette question, nous avons également regroupé les résultats des deux profils. 51,8% des 
enseignant-e-s disent manquer de ressources. 40,7% disent ne pas avoir les compétences, ni les 
connaissances pour le faire. 3,7% ont répondu qu’ils/elles ne souhaitaient pas le faire et 25,9% 
des enseignant-e-s ont répondu « autre ».  












- « Avec les 1-2P, nous sommes, selon moi, limités par les compétences, tant motrices que 
visuelles, de nos élèves. Se repérer dans l’espace ainsi qu’acquérir les techniques de bases 
est un long travail, et je ne connais pas tant d’artistes dont les œuvres sont facilement 
accessibles aux enfants de cet âge (et ce malgré mes recherches sur internet…ce sont 
toujours les mêmes artistes qui reviennent…) »,  
- « Pour des petits de 1-2P il faut beaucoup simplifier »,  
- « Avec des élèves 1-2P, il me paraît plus judicieux d’axer d’avantages sur leur propre 
expression. Il y a aussi de la place pour découvrir des artistes, les emmener à une 
exposition, mais moins »  
- « Je ne peux pas répondre à cette question, puisque je fais de la sensibilisation ». 
 
Les enseignant-e-s de profil 3-4H nous ont partagé ceci :   
- « Pas assez de temps pour le faire chaque année en profondeur »,  
- « Ce n’est pas la priorité, mais une des parties de l’enseignement des AVI. J’y consacre à 
peu près le ¼ du temps »  
- « Manque de temps par rapport à l’importance des branches dites fondamentales ». 
 
 		
Questions de notre deuxième partie : les obstacles/facilitateurs à l’enseignement de la 
culture. 
 
• Le matériel pédagogique/ les moyens d’enseignement 
 
La onzième question est la suivante : « Vous utilisez des moyens, méthodes ou supports 
d’enseignement pour les arts visuels : oui ou non. Si oui, lesquels ? » 
Les enseignant-e-s nous ont répondu de la manière suivante pour cette question : 66,6% ont 
répondu oui et 33,3% ont répondu non. Plusieurs enseignant-e-s nous ont précisé quels moyens 
ils utilisaient. Voici les réponses récoltées du profil 1-2H :  
- « Je m’inspire de ce que je vois et j’ai souvent aussi envie d’en faire autre chose. J’aime 









- « Parfois, des artistes : on va voir l’exposition, puis on réalise une œuvre selon… », 
« Reproduction de peinture. »,  
- « Documentation sur internet ou par ex : « graphic arts » Accès Edition et autres liens 
bricolage, peinture et dessin. »   
- « Recherches sur Google et sur artistes et techniques diverses ». 
Les enseignant-e-s du profil 3-4H, quant à eux, ont cité Internet, les MITIC ou encore Pinterest, 
d’autres enseignant-e-s ont précisé les livres qu’ils utilisaient comme « Graphic Arts », 
« Activités d’arts visuels à l’école tome 1 et 2 » de Serge Paolorsi et Alain Saey, « Je deviens 
artiste » de Rosie Dickins et « Le grand livre de l’artiste en herbe » de Fiona Watt. 
 
 
      
La douzième et la treizième question de notre questionnaire sont liées et sont les suivantes : 
Question 12 : « Vous pensez avoir le matériel pédagogique adéquat à disposition pour 
enseigner les arts visuels : oui (vous pouvez passer directement à la question 14) ou non. » 
Question 13 : « Pour enseigner l’axe culture du PER il vous manque : une formation continue 
en arts visuels, des méthodes didactiques/pédagogiques : moyens d'enseignement, des visites 
guidées au musée (pour enseignant-e-s), un programme annuel (séquences), une formation 
complémentaire en arts visuels ou/et Autre. » 
Les enseignant-e-s ont répondu de la manière suivante à la question 12 : 55,5% ont répondu 
qu’ils ne pensaient pas avoir le matériel pédagogique adéquat et 44,4% ont répondu avoir le 






   
Les enseignant-e-s ont répondu de la manière suivante à la question 13 :  
48,1% disent qu’ils manquent de moyens d’enseignement, 25,9% disent qu’il manque de 
programme annuel, 14,8% disent qu’il manque une formation complémentaire pour pouvoir 
enseigner l’art, 11,1% des enseignant-e-s disent qu’il manque une formation continue, 7,4% 
disent qu’il manque des visites guidées et 3,7% ont répondu qu’il manquait autre chose. 
 
  
• La visite au musée  
 
La quatorzième question est la suivante : « Vous pensez que la sortie culturelle en arts visuels 
est essentielle pour aborder l’axe culturel du PER : oui ou non. Si oui, pourquoi ? » 
En observant les différents résultats, nous avons pu constater qu’il n’y avait pas de différence 
entre l’avis des enseignant-e-s du profil 1-2H et des enseignant-e-s du profil 3-4H. Nous avons 
donc mis les résultats en commun. 59,2% pensent que la sortie culturelle n’est pas essentielle 
pour aborder l’axe culture, 37% pensent que la sortie culturelle est essentielle pour aborder 
l’axe culture et 3,7% ne savent pas. 
Parmi ces enseignant-e-s, trois d’entre eux du profil 1-2H ont pris la peine de nous expliquer 
pourquoi. Voici les explications que nous avons reçues :  
- « Les enfants aiment créer, modeler, fabriquer, dessiner, manipuler… J’ai déjà été dans un 


















ils veulent toucher, manipuler… Même l’animatrice s’énervait… Elle expliquait des choses 
que les enfants n’ont même pas retenues tellement ils étaient frustrés de devoir rester sur 
place… Heureusement, un atelier était proposé par la suite (et celui-ci a été très 
apprécié !) »,  
- « Pour les petits, il est essentiel de voir du concret »,  
- « Les enfants aiment aller au musée, cela leur permet de mieux s’approprier l’approche 
des arts visuels. Cela les rend plus attractifs, plus concrets, plus vivants ». 
Voici les explications que les enseignant-e-s du profil 3-4H nous ont partagées :  
- « Pour développer certaines pratiques artistiques + comprendre le monde qui nous entoure 
(ex : le Corbusier à la Chaux-de-Fonds). », 
- « Enrichissement, ouverture. »  
- « Cela ouvre l’esprit des enfants à différents types d’art visuel, cela leur permet de voir des 
œuvres en « vrai » et pas seulement des reproductions ». 
 
 
La question quinze du questionnaire est la suivante : « Vous allez au musée avec votre classe : 
jamais, rarement (1 fois par année), occasionnellement (1-2 fois par semestre) ou souvent (plus 
de 2 fois par semestre) ». 
En observant les résultats de cette question nous pouvons constater que les enseignant-e-s vont 
pour la plupart rarement au musée avec leur classe soit 70,3% des cas. Ensuite, 18,5% disent y 








La question seize est la suivante : « Quel travail faites-vous lorsque vous allez au musée avec 
votre classe ? : Vous réalisez un travail avec les élèves en amont et/ou vous réalisez un travail 
avec les élèves pendant la visite au musée et/ou vous réalisez un travail après la visite au 
musée ». 
Sur les 40,7% de réponses d’enseignant-e-s de profil 1-2H, nous avons reçu les réponses 
suivantes : 22,2% ont répondu en amont, 14,8% ont répondu pendant, 29,6% ont répondu après 
et 7,4% n’ont rien répondu. Nous pouvons constater que les enseignant-e-s de 1-2H privilégient 
le travail après la visite majoritairement. 
 
 
Sur les 59,3% de réponses d’enseignant-e-s de profil 3-4H, nous avons reçu les réponses 
suivantes : 48,1% ont répondu en amont, 37% ont répondu pendant et 37% ont répondu après. 

























• Le musée de classe  
 
La question dix-sept est la suivante : « Connaissez-vous le principe de musée de classe ? : oui 
ou non. Si oui, où en avez-vous entendu parler ? » 
Les enseignant-e-s de profil 1-2H et les enseignant-e-s de profil 3-4H ont répondu non à 
l’unanimité.  
 
La dix-huitième question est la suivante : « Pensez-vous que le musée de classe soit une bonne 
alternative à la visite d’un musée ?» et la dix-neuvième question était : « Pensez-vous que les 
visites dans les musées et le musée de classe sont complémentaires ? » 
Les enseignant-e-s ont tous répondu à ces deux questions malgré le fait qu’ils ne connaissaient 
pas le musée de classe. Cependant, leurs réponses sont très approximatives. Il n’était donc pas 
utile de faire les graphiques des résultats. Pour ces deux questions, nous avons préférés mettre 
en évidence les commentaires que les enseignant-e-s nous ont fait parvenir à ce sujet. 
Les enseignant-e-s de profil 1-2H ont répondu de la manière suivante pour la question dix-huit :  
- « Oui, car plus présent pour les élèves »  
- « Non. C’est une très bonne idée, quelque chose de plus, mais ça ne remplace pas ». 
Les enseignant-e-s de profil 3-4H nous ont donné les commentaires suivants :  
- « Oui, les sorties musées sont toujours de chouettes sorties »,  
- « Oui si plusieurs classes le font »,  
- « Oui pour faire connaître un artiste/peintre/dessin auteur »,  
- « Oui, plus simple à organiser »,  
- « Oui parce que moins coûteux qu’un déplacement »,  
- « Je pense qu’il est important de côtoyer des lieux culturels publics »  
- « Oui, surtout en travaillant à la campagne ». 
  
Pour la question dix-neuf, les enseignant-e-s ont répondu de la manière suivante :  
Les enseignant-e-s du profil 1-2H nous ont donné les commentaires suivants :  
- « Oui, car dans les musées, on voit les vraies œuvres ! »,  
- « Oui, parce que les 2 peuvent être faits en parallèle ou à des moments différents de l’année, 
tout en travaillant la culture »  
- « Oui j’imagine car je ne connais pas le musée de classe ». 
Les enseignant-e-s du profil 3-4H ont fait les commentaires suivants :  
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- « Oui. Musées : œuvres originales. Classe : reproductions à possibilité de passer du temps 
sur plusieurs jours – semaines autour de l’œuvre »,  
- « Oui. Différentes choses seront présentées dans les 2 thèmes »,  
- « Je ne sais pas, ce sont différentes ressources pour aborder l’art »,  
- « Certainement, parce que c’est différent et les deux sont intéressants. L’avantage de la 
visite est le fait de faire entrer l’enfant dans un musée et de voir « en vrai » plutôt qu’une 
reproduction »,   
- « Certainement, mais je n’ai jamais eu le musée de classe »,  
- « Oui, visite au musée : voir des œuvres originales, en classe : travail de plus longue haleine 
sur une œuvre »,  
- « Oui, mais pour nous ce type de sortie coûte trop cher en transports »,  
- « Certainement, à vrai dire, il faudrait que j’expérimente le musée de classe pour pouvoir 
me prononcer ». 
 
• Le rapport aux œuvres d’art 
 
La question vingt est la suivante : « Quel type d'œuvres montrez-vous à vos élèves ? : Les œuvres 
originales et/ou les reproductions d'œuvres. Pour quelles raisons ?» 
Les enseignant-e-s ont pour la plupart répondu des reproductions d’œuvres en commentant 
qu’ils n’étaient pas assez riches pour avoir les œuvres originales. Cette question n’a donc pas 
été assez précise.   
Les résultats des deux profils ont été regroupés car ils étaient proches. Il nous est donc paru pas 
nécessaire de séparer les deux profils pour les résultats de cette question.  88,8% des enseignant-
e-s montrent des reproductions d’œuvres à leurs élèves et 25,9% des enseignant-e-s montrent 
des œuvres originales. 
Un-e enseignant-e a commenté : « C’est le matériau de base et ce qu’on en fait, les deux sont 
importants » et un autre enseignant a répondu : « les reproductions. Sur Google lors de 
recherches ». Certain-e-s enseignant-e-s ont précisé utiliser les reproductions dans les livres ou 











La question vingt-et-un est la suivante : « Vous pensez que les élèves ont besoin d’un apport 
théorique pour appréhender l’œuvre d’art : oui ou non. Si oui/non, pourquoi ? » 
Sur les 40,7% de réponses d’enseignant-e-s de profil 1-2H, nous avons reçu les réponses 
suivantes : 14,8% ont répondu oui, 18,5% ont répondu non, 7,4% ont répondu autres. L’un était 
mitigé entre oui et non et l’autre a précisé qu’a priori, cela lui paraissait judicieux.  
 
Pour cette question, six enseignant-e-s ont pris la peine de nous expliquer pourquoi ils ont 
répondu oui ou non. Voici les réponses que nous avons pu récolter :  
- « Oui pour certains élèves, d’autres ne retiendront rien, mais il faut quand même le faire »,  
- « Tout dépend de l’œuvre…parfois, son histoire les aide à mieux la comprendre »,  
- « Oui, mais très bref et basique pour des 1-2P »,  
- « Un peu abstrait pour les 1/2P »,  
- « C’est important pour expliquer par exemple, dans quel contexte l’œuvre a été réalisée, 
par qui, comment »  
- « Pas forcément chez les 1-2P, souvent trop difficile ».  
 
Sur les 59,3% de réponses d’enseignant-e-s de profil 3-4H, nous avons reçu les réponses 













Neuf enseignant-e-s ont répondu à la question : « si oui/non, pourquoi ? ». Voici les réponses 
récoltées :  
- « Parler de notions telles que : 1er plan, second plan, perspectives, ombres… »,  
- « Pas au début, mais il peut compléter les perceptions, les émotions des enfants face à une 
œuvre »,  
- « Pour situer le thème/l’artiste dans le temps et un contexte »,  
- « Pour comprendre l’art »,  
- « Pas forcément toujours, c’est aussi intéressant d’avoir le « choc émotionnel » d’abord, 
puis ensuite l’apport théorique »,  
- « Pas encore à l’âge de mes élèves »,  
- « Oui pour comprendre le pourquoi et le comment non pour juste ressentir des émotions », 
-  « Un minimum les intéresse »  
- « Même simple et rapide ». 
 
La vingt-deuxième question de notre questionnaire est la suivante : « Vous pensez qu’il est 
important de montrer des œuvres d’art aux élèves pour des aspects : plastiques (les outils et les 
matériaux utilisés) et/ou techniques et/ou émotionnels et/ou culturels ». 
Sur les 40,7% de réponses d’enseignant-e-s de profil 1-2H, nous avons reçu les réponses 
suivantes : 33,3% ont répondu plastiques, 37% ont répondu techniques, 37% ont répondu 
émotionnels et 33,3% ont répondu culturels. 
 
Sur les 59,3% de réponses d’enseignant-e-s de profil 3-4H, nous avons reçu les réponses 
suivantes : 44,4% ont répondu plastiques, 51,8% ont répondu émotionnels, 44,4% ont répondu 






















La vingt-troisième et dernière question est la suivante : « Quels sont les critères que vous 
choisissez pour sélectionner les œuvres à présenter aux élèves ? : par thème, par intérêt 
personnel pour l'artiste, pour ses qualités plastiques, pour ses qualités techniques, pour le côté 
culturel qu'elles permettent d'aborder, pour l'aspect émotionnel qu'il dégage et/ou Autre ». 
Sur les 40,7% de réponses d’enseignant-e-s de profil 1-2H, nous avons reçu les réponses 
suivantes : 40,7% ont répondu par thème, 29,6% ont répondu par intérêt personnel pour l’artiste, 
29,6% ont répondu pour ses qualités plastiques, 22,2% ont répondu pour ses qualités 
techniques, 18,5% ont répondu pour le côté culturel qu’elles permettent d’aborder, 25,9% ont 
répondu pour l’aspect émotionnel qu’elles dégagent et 3,7% ont répondu « autre ». Dans 
« autre », l’enseignant-e a précisé que c’était en lien avec la diversité dans la technique qu’il 
choisissait les œuvres.  
 
 
Sur les 59,3% de réponses d’enseignant-e-s de profil 3-4H, nous avons reçu les réponses 
suivantes : 33,3% ont répondu par thème, 44,4% ont répondu par intérêt personnel pour l’artiste, 
18,5% ont répondu pour ses qualités plastiques, 37% ont répondu pour ses qualités techniques, 
18,5% ont répondu pour le côté culturel qu’elles permettent d’aborder, 29,6% ont répondu pour 
l’aspect émotionnel qu’elles dégagent et 14,8% ont répondu « autre ». Dans « autre », on trouve 
que les œuvres sont choisies selon les critères qui facilitent la production de 6-8 ans ou que cela 

































5. Discussion  
Nous allons maintenant nous pencher plus spécifiquement sur la première question de notre 
problématique qui est la suivante : Quel rapport ont les enseignant-e-s du cycle 1 avec la 
culture et de quelle manière cela influence-t-il leur enseignement de l’axe culture du PER 
en arts visuels ? 
Nous allons répondre à cette question en faisant des liens entre nos résultats et notre partie 
théorique. 
 
En observant attentivement la première partie de nos résultats, nous pouvons constater que 
70,3% des enseignant-e-s affirment avoir un intérêt personnel « moyen » ou « assez grand » 
concernant les arts visuels.  Ces enseignant-e-s disent enseigner les arts visuels par intérêt 
personnel à 81,4% et pourtant, 74% ne pratiquent pas les arts visuels dans le domaine privé.   
Les enseignant-e-s affirmant avoir peu d’intérêt personnel ou un intérêt personnel moyen pour 
les arts visuels ne pratiquent pas les arts visuels dans le domaine privé. En revanche, lorsque 
les enseignant-e-s ont un intérêt personnel important pour les arts visuels, plusieurs d’entre eux 
pratiquent les arts visuels dans le domaine privé.  
 
Malgré le grand pourcentage d’enseignant-e-s qui enseignent les arts visuels par intérêt 
personnel, un peu plus de la moitié disent enseigner les arts visuels à cause des prescriptions du 
PER. Seulement 29,6% des enseignant-e-s disent enseigner les arts visuels pour d’autres 
raisons. Les enseignant-e-s de profil 1-2H expriment qu’ils enseignent cette branche car elle est 
aussi importante que les autres branches scolaires et qu’elle permet de travailler plusieurs 
objectifs du PER en parallèle. Les professeurs disent également que les arts visuels permettent 
d’apprendre de nouvelles techniques et d’entraîner la motricité fine avec les élèves.  
Les enseignant-e-s de profil 3-4H enseignent les arts visuels par choix. Certains d’entre eux ne 
l’enseignent pas à cause des contraintes horaires lors de la répartition des branches avec leur 
collègue de classe. Ils enseignent également les arts visuels car cela permet de développer la 
créativité chez l’enfant, l’amélioration de sa motricité fine, l’expression et la représentation. 
Les enseignant-e-s ont un rapport aux arts visuels plutôt axé sur les techniques et sur 
l’expression et la représentation. 
Ces enseignant-e-s mettent donc en évidence l’axe 3 (acquisition de techniques), mais 
également l’axe 1 qui est celui de l’expression et de la représentation. On peut relever dans les 
réponses au questionnaire que les axes que l’on retrouve en majorité en première position du 
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classement sont l’axe 1 de l’expression et de la représentation à 59,2% et l’axe 2 de la perception 
à 25,9%.  
Nous avons pu remarquer que les enseignant-e-s avaient un assez bon rapport avec le domaine 
des arts visuels et sa culture. Pourtant, nous pouvons constater que les enseignant-e-s n’aiment 
guère faire de l’histoire de l’art avec leurs élèves. Dans la majorité des cas, les enseignant-e-s 
préfèrent faire du dessin et de la peinture.  
 On peut donc constater au travers des réponses obtenues que le rapport des enseignant-e-s face 
aux arts visuels est majoritairement porté sur les axes 1, 2 et 3 du PER en arts visuels.  
A ce stade de notre analyse, nous pouvons donc constater que l’axe culture en arts visuels 
n’apparait pas de façon prioritaire chez les enseignant-e-s. En effet, nous pouvons voir dans les 
résultats de la question 8, que les enseignant-e-s ont une tendance à mettre en priorité l’axe 1, 
2 ou 3 au détriment de l’axe 4 de la culture.  
 
Lorsqu’ils enseignent l’axe culture, les enseignant-e-s pensent nécessaire de transmettre des 
perceptions à 96,2%. Ce chiffre confirme que les perceptions ont également une grande place 
dans l’enseignement de la culture en arts visuels. Nous pouvons aussi noter dans cette question 
que les enseignant-e-s pensent qu’il est nécessaire de transmettre des connaissances à 66,6% et 
des compétences à 85,1%. 
 
Dans notre questionnaire, nous n’avons pas explicitement demandé aux enseignant-e-s de se 
prononcer vis-à-vis de ces trois points de vue. Cependant, nous leur avons proposé quatre 
définitions à choix qu’ils ont dû cocher selon ce qui leur semblait le plus adéquat. 81,4% des 
enseignant-e-s ont défini la culture à l’aide des définitions n°4 et n°1. La définition n°4 nous 
dit que la culture est un tout complexe qui comprend le savoir, la croyance, l'art, le droit, la 
morale, la coutume et toutes les autres aptitudes acquises par un homme en tant que membre 
d'une société. Cette définition nous rapproche du point de vue de la culture comme milieu. En 
effet, les enseignant-e-s interrogés dans la recherche de Myriam Lemonchois disaient que 
« L’école en tant que milieu social serait en soi une source de culture. Tout acte de 
communication étant un acte culturel le rôle de l’enseignant est de susciter l’expression des 
élèves106. ».  																																																								
106 Lemonchois, M., (2012), L’appréciation des arts et de la culture à l’école primaire : représentation des 
enseignants Journées d’études scientifiques JEPEAC et Education et Formation Laboratoire Interdisciplinaire de 
Recherche en Didactique, La rencontre avec l’œuvre : éprouver, pratiquer, enseigner les arts et la culture, (p.231) 
éd. par Jean-Charles Chabanne, Marc Parayre, et Éric Villagordo, Arts, transversalité, éducation, (Paris,France: 
l’Harmattan) 
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La définition n°1 définit la culture comme étant des connaissances dans un domaine particulier. 
Cette définition se rapporte plus à la culture vue comme héritage : il s’agit de connaissances à 
transmettre, à acquérir. 
La culture comme patrimoine n’apparait pas de manière claire dans ces définitions. Ce point de 
vue consiste à dire que les enseignant-e-s veulent rendre accessible l’art et les œuvres, mais ne 
se sentent pas capables de le faire. Ils demandent donc aux artistes ou aux médiateurs-trices de 
venir enseigner leurs élèves. 
 
Il nous a paru important d’observer l’influence des différents points de vue (la culture comme 
patrimoine, milieu, héritage) sur la mise en pratique des différentes composantes de l’axe 
culture du PER.  Les différents points de vue décrits par Myriam Lemonchois, se retrouvent 
dans les composantes de l’axe culture du PER.  
Les enseignant-e-s enseignent l’axe culture, et au sein de celle-ci, privilégient une approche 
perceptive des œuvres. 
 
La composante 1 de l’axe culture du PER est définie par le fait de découvrir des œuvres de 
différentes périodes et provenances se retrouverait dans le point de vue de la culture comme 
milieu, étant donné la notion de découverte et de rencontre qu’elle comprend. Ceci sous-entend 
qu’il est nécessaire d’utiliser la perception pour découvrir des œuvres d’art.   
 
La composante 2 est définie par le fait de parler d’une œuvre dans un langage courant se 
retrouverait dans le point de vue de la culture comme patrimoine. Cette composante implique 
la nécessité de traduire le langage artistique d’une œuvre en langage courant pour les enfants. 
D’où la similitude avec ce point de vue qui a pour objectif de « promouvoir et vulgariser la 
culture pour la rendre accessible ». 
 
La composante 3 est définie par le fait de visiter sous conduite des musées et des espaces 
artistiques ainsi que la composante 4 qui consiste dans le fait d’apprécier quelques éléments 
du patrimoine culturel et de son environnement local peuvent se retrouver dans les trois points 
de vue. Selon le point de vue de la culture comme patrimoine, les enseignant-e-s auraient 
tendance à visiter les musées tout en laissant les guides et les professionnels instruire leurs 
élèves. De même en allant voir des œuvres de leur environnement local, ils seraient 
accompagnés d’un expert qui transmettrait alors le savoir. 
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Cependant, selon le point de vue de la culture comme héritage, les enseignant-e-s 
transmettraient leur propre savoir en visitant les musées. Des visites guidées ainsi qu’une 
collaboration avec des artistes viendraient compléter celui-ci.  Dans le même ordre d’idées, les 
enseignant-e-s pourraient mettre en place, sur leur lieu de travail, des musées de classe où ils 
pourraient aussi inviter des artistes. Par contre, si les enseignant-e-s ont un point de vue de 
l’ordre de la culture comme milieu, ils auraient tendance à visiter le musée ou l’exposition en 
laissant une grande place à la perception, à l’imaginaire et à l’expression des ressentis. 
 
La composante 5 définie, par le fait de tenir compte de la diversité culturelle des élèves, peut 
être associée à la culture vue comme milieu et la culture vue comme héritage. Selon le point de 
vue de la culture comme milieu, les enseignant-e-s donneraient la possibilité aux élèves de 
partager leur ressenti sur des œuvres d’art sans pour autant qualifier leurs propos de juste ou de 
faux. Chacun a le droit de partager ses émotions, la diversité culturelle de chaque élève amenant 
à une diversité de ressentis et d’opinions. 
Cependant, si les enseignant-e-s ont un point de vue de la culture comme héritage, les 
enseignant-e-s auraient pour rôle d’être à l’écoute de chaque élève afin de lutter contre 
d’éventuelles inégalités. 
 
La composante 6 définie, par le fait de participer de manière active à un spectacle ou à une 
exposition peut se retrouver dans les trois points de vue. La culture comme milieu permet de 
faire appel à la perception. Les élèves expriment alors leurs émotions sur les œuvres d’art ou 
sur un spectacle. Ensuite, dans la culture comme patrimoine, il y aurait une transposition des 
savoirs savants, en savoirs enseignables et accessibles aux élèves. Les informations reçues en 
lien avec les œuvres permettent aux élèves de se les approprier. Enfin, selon le point de vue de 
la culture comme héritage, les enseignant-e-s sensibiliseraient les élèves à faire quelque chose 
de ces connaissances, ce qui leur permettraient d’explorer leur personnalité tout en leur ouvrant 
de nouveaux horizons. 
 
Les enseignant-e-s qui ont un rapport à la culture en arts visuels focalisé sur la culture comme 
patrimoine, auraient un enseignement qui mettrait en priorité les composantes 2, 3 et 6 de l’axe 
culture. Les enseignant-e-s qui auraient un rapport à la culture en arts visuels focalisé sur la 
culture comme milieu, auraient un enseignement qui mettrait sans doute en priorité les 
composantes 1, 3, 4, 5 et 6. Et les enseignant-e-s qui auraient un rapport à la culture en arts 
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visuels focalisé sur la culture comme héritage, auraient un enseignement qui mettrait en 
évidence les composantes 3, 4 et 6. 
Nous pouvons constater que 66,6% des enseignant-e-s affirment avoir suivi des cours d’histoire 
de l’art durant leur formation. Cependant, 85,1% des enseignant-e-s estiment avoir une culture 
artistique moyenne ou bonne. Pourtant, nous pouvons voir que les enseignant-e-s qui n’ont 
jamais suivi de cours d’histoire de l’art estiment leur culture artistique soit faible soit moyenne. 
On peut donc conclure que certains enseignant-e-s ont suivi des cours d’histoire de l’art, mais 
ce n’est pas pour autant que leur rapport à la culture est meilleur.  
On peut également remarquer que certains enseignant-e-s ont précisé avoir suivi des cours 
d’histoire de l’art durant leur formation professionnelle. En premier lieu, nous avons pensé que 
c’était une réponse logique. Cependant, nous avons pu constater que l’Ecole Normale (de 
canton de Vaud) proposait des cours d’histoire de l’art très riches. La Haute Ecole Pédagogique 
propose également, depuis quelques années, des cours d’histoire de l’art donnés en 
collaboration avec des historiens-ennes de l’art. 
On pourrait donc supposer qu’ils ont les connaissances nécessaires à l’enseignement de la 
culture en arts visuels. Pourtant, cela n’empêche pas qu’ils donnent une estimation de leur 
culture en arts visuels faible ou moyenne. Etant donné qu’ils ne pensent pas avoir les 
connaissances, ni les compétences nécessaires pour enseigner l’axe culture du PER, ils 
préfèrent laisser cette tâche de transmission à des professionnels. Ce point de vue rejoint l’idée 
de culture comme patrimoine. Les enseignant-e-s se sentent donc démunis et nous pourrions 
émettre l’hypothèse qu’ils se tournent donc plus facilement vers une approche de la 
culture par le monde du sensible et de la perception. 
Ce constat rejoint une question que nous avons posée aux enseignant-e-s : « Si la sensibilisation 
à la culture dans le domaine des arts visuels à l’école n’est pas fondamentale pour vous, c’est 
pour la raison suivante : Vous ne pensez pas avoir les compétences/ les connaissances pour le 
faire et/ou il vous manque des ressources (moyens d’enseignements) et/ou vous ne souhaitez 
pas le faire et/ou Autre ».  
51,8% des enseignant-e-s ont répondu qu’il leur manquait des ressources et 40,7% des 
enseignant-e-s ont dit qu’ils ne pensent pas avoir les connaissances et les compétences pour le 
faire. Certains enseignant-e-s de 1-2H nous ont partagé que si la sensibilisation à la culture en 
arts visuels n’était pas fondamentale pour eux c’était parce qu’avec des petits, il faut beaucoup 
simplifier ou qu’ils existent peu d’artistes accessibles pour cet âge-là. Ils disent également qu’ils 
préfèrent concentrer leurs efforts sur l’expression des enfants. Certains enseignant-e-s de 3-4H 
nous ont également partagé quelques réponses dans la catégorie « autre ». Ils nous disent que 
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si la sensibilisation à la culture en arts visuels n’est pas fondamentale pour eux c’est parce qu’ils 
n’ont pas assez de temps pour le faire, ou que ce n’est pas leur priorité. 
 
Le fait que les enseignant-e-s mettent en avant qu’ils manquent de ressources, nous montre 
qu’ils ne veulent pas forcément rester dans ce rapport-là avec la culture en arts visuels. 
Après l’analyse de cette première question de problématique, qui met en évidence le manque 
de ressources dans ce domaine, nous pouvons nous demander si des moyens pourraient être mis 
en œuvre pour faciliter ce genre d’enseignement. Dans ce contexte, l’analyse de nos résultats 
en lien avec notre deuxième question de problématique est intéressante.  
 
Nous en venons donc à notre seconde question de problématique qui était la suivante : Quels 
seraient les facilitateurs qui pourraient aider les enseignant-e-s pour enseigner l’axe 
culture du PER ? 
Pour cela, nous étions intéressées à savoir s’ils avaient recours ou non à des méthodes ou 
support d’enseignement pour les arts visuels. 
Plus de la moitié d’entre eux (60%) utilisent des méthodes d’enseignement diverses. Ils utilisent 
de la documentation trouvée sur internet, et effectuent des recherches Google pour trouver soit 
de nouvelles techniques, soit des artistes. Dans les ressources internet, les enseignant-e-s font 
référence au site Pinterest. Celui-ci est un moteur de recherche sur lequel il est possible de 
trouver de nombreuses idées concernant les arts visuels entre autres.  
D’autres enseignant-e-s consultent des livres pour les aider à concevoir des séquences 
d’enseignement. Une enseignante a cité le livre « Graphic’arts ». Il s’agit d’une support 
pédagogique française en arts visuels qui offre plusieurs activités graphiques. Cet ouvrage 
propose une démarche d’expérimentation pour les enfants comme celles de, tracer des lignes, 
suivre des contours, ou bien d’autres encore. Dans la même édition, il existe des livres 
concernant plus spécifiquement les œuvres d’arts : « « Hors-d’œuvre d’arts ».  Ces livres sont 
adaptés pour des enfants de 3 à 8 ans dont le but est de « pratiquer en compagnie d’artistes » 
grâce à un répertoire de reproductions d’œuvres. Chacune d’entre elles est disponible avec les 
activités s’y référant.  
Un autre livre cité par les enseignant-e-s interrogé-e-s est « Activités d’arts visuels à l’école 
tome 1 et 2 » de Serge Paolorsi et Alain Saey. Il s’agit également une méthode d’enseignement 
française qui propose plusieurs séquences.  
Deux autres livres ont été mentionnés dans les questionnaires : « Je deviens artiste » de Rosie 
Dickins et « Le grand livre de l’artiste en herbe » de Fiona Watt. Le premier est un livre qui a 
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pour but de proposer des séquences pour faire des projets « à la manière de » en lien avec divers 
artistes. Plusieurs œuvres d’arts sont présentées et une activité est proposée en prolongement.107  
 
Le second livre est le prolongement du premier et propose des activités d’arts visuels, des idées 
pour peindre et dessiner. 
Une enseignante interrogée dit s’inspirer des artistes, aller voir les expositions qui les 
concernent, puis réaliser une œuvre « à la manière de » ou une reproduction de peinture. 
 
Nous nous sommes également posé la question si les enseignant-e-s possédaient, selon eux le 
matériel pédagogique nécessaire pour enseigner la culture en arts visuels. En lien avec cette 
question, nous avons demandé aux enseignant-e-s qui ne pensaient pas avoir les ressources 
nécessaires de citer les éléments manquants pour enseigner l’axe culture du PER. 
Selon les réponses reçues dans les questionnaires, nous pouvons relever que sur l’entier des 
enseignant-e-s interrogé-e-s, 44% d’entre eux pensent avoir le matériel pédagogique nécessaire 
pour enseigner l’axe culture du PER en arts visuels. Cela implique que plus de la moitié des 
enseignant-e-s qui ont répondu au questionnaire ne pensent pas avoir les moyens adéquats 
(56%). 
Si l’on se concentre sur les enseignant-e-s de 1-2H, seuls 30% d’entre eux estiment avoir le 
matériel pédagogique requis. L’écart est plus marqué. 
Au vu de ces résultats, nous pouvons constater que la majorité des enseignant-e-s n’estiment 
pas être en possession de matériel pédagogique leur permettant d’enseigner l’axe culture du 
PER. Il s’agit donc d’un réel besoin du corps enseignant romand. 
Nous pouvons alors nous demander quels seraient les éléments qui permettraient aux 
enseignant-e-s de le faire. Cela nous mène à la question suivante du questionnaire : « Pour 
enseigner l’axe culture du PER il vous manque : une formation continue en arts visuels, des 
méthodes didactiques/pédagogiques : moyen d'enseignement, des visites guidées au musée 
(pour enseignant-e-s), un programme annuel (séquences), une formation complémentaire en 
arts visuels ou/et Autre. » 
En relevant les réponses données par les enseignant-e-s, nous pouvons constater qu’environ la 
moitié d’entre eux estiment avoir besoin d’un moyen d’enseignement (48%). Cela dénote un 
besoin réel des enseignant-e-s romands. En lien avec les moyens d’enseignements un quart des 
enseignant-e-s interrogé-e-s souhaiteraient être en possession d’un programme annuel pour les 																																																								107	Exemple en annexe, p.86	
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arts visuels. Sur les 27 enseignant-e-s interrogé-e-s, 4 d’entre eux, issu-e-s du profil 1-2H 
souhaiteraient une formation complémentaire en Arts visuels et en ce qui concerne la formation 
continue 3 enseignant-e-s sont intéressé-e-s par l’offre. Pour finir, 2 des enseignant-e-s 
interrogé-e-s souhaiteraient assister à des visites guidées. 
 
Au vu de ces résultats, nous pouvons constater qu’une majorité des enseignant-e-s souhaiterait 
être en possession d’une méthode d’enseignement des arts visuels mais ne souhaite pas 
forcément de formation complémentaire ou continue. Nous pouvons faire l’hypothèse que les 
enseignant-e-s sont plus intéressé-e-s à avoir à disposition des séquences didactiques déjà prêtes 
et ressentent peu le besoin de se former personnellement dans le domaine des arts. Ce besoin 
est compréhensible si nous considérons que l’enseignant-e du profil 1-4 est avant tout un-e 
généraliste.  
Les enseignant-e-s de profil 1-4 ont davantage besoin d’être guidé-e-s pour enseigner cette 
discipline, plutôt que de faire une formation supplémentaire. Comme nous l’avons vu dans la 
première partie de cette discussion, certain-e-s enseignant-e-s pensent avoir les connaissances 
nécessaires pour enseigner l’axe culture du PER, alors que d’autres pensent que celles-ci sont 
insuffisantes. Malgré cela, le fait d’être un-e généraliste et non un-e spécialiste peut retenir les 
enseignant-e-s de le faire, ou du moins, de s’intéresser davantage à cette branche et à son 
enseignement. 
Il peut également s’agir d’un manque de temps en raison des nombreuses tâches que 
l’enseignant-e a à effectuer.  
 
Nous trouvons intéressant de souligner l’absence d’une méthode d’enseignement en arts visuels 
pour les enseignant-e-s romand-e-s. En effet, dans les autres disciplines, des Moyens 
d’enseignement romands (MER) sont proposés en prolongement du PER.  
Nous nous demandons quelle en est la raison et formulons l’hypothèse suivante : Comme 
expliqué dans la partie théorique de ce mémoire, le champ de référence en arts visuels est 
impossible à délimiter en raison de son ampleur. Créer un moyen d’enseignement impliquerait 
de baser celui-ci sur des choix subjectifs concernant les œuvres d’art étudiées.  
Pourtant, remédier à ce manque serait possible étant donné qu’il existe des méthodes 
d’enseignement françaises en arts visuels en rapport direct avec leur plan d’études. Nous 
pouvons donc supposer que ces méthodes existent pour donner des propositions de séquences 
concernant certains artistes et non un programme linéaire et chronologique à suivre à la lettre. 
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Peut-être que dans un premier temps, la solution serait de faciliter l’accès à ces moyens pour 
les enseignant-e-s romand-e-s, ou du moins les informer de leur existence. Les moyens sont 
disponibles à la bibliothèque universitaire et à la CADEV. Les enseignant-e-s intéressé-e-s 
peuvent donc les consulter si nécessaire. 
 
Le taux d’enseignant-e-s ayant un intérêt à étudier dans le domaine des arts visuels lors des 
formations continues est faible. Il est à noter qu’il existe un large panel de formation dans toutes 
les disciplines et que les enseignant-e-s n’ont le droit qu’à peu de jours de formation continue. 
Peut-être leur choix s’oriente-t-il d’avantage vers les disciplines « principales », comme les 
maths ou le français. Il faut également relever que peu de formations continues concernent 
réellement l’axe culture du PER et qu’il s’agit davantage de cours de perfectionnement pour 
certaines techniques plastiques. Il existe cependant 2-3 cours de formation continue au sujet de 
la médiation culturelle, dont certaines présentant des brochures Ecole-Musée. 
Concernant les visites guidées, seuls 2 enseignant-e-s sur les 27 interrogé-e-s ont répondu 
souhaiter des visites guidées. Ce résultat peut être mis en relation avec la question 8 de notre 
questionnaire dans laquelle il était demandé de classer les axes du PER en fonction de l’ordre 
de priorité que lui attribue l’enseignant-e. Nous avons pu constater que 70% des enseignant- e- s 
plaçaient l’axe culture en dernière position. Ceci peut être une explication concernant le peu 
d’intérêt pour les visites guidées.  
 
Il est important de relever que les étudiant-e-s qui se destinent à l’enseignement bénéficient de 
cours d’arts visuels et plus précisément concernant la culture en art lors de leur cursus. Un 
module entier y est consacré en 2ème année. Dans le cadre de ce module, les étudiant-e-s sont 
invité-e-s à créer une séquence au sujet d’un artiste et de la mettre en œuvre en classe de stage. 
Cette démarche pousse l’étudiant-e à réfléchir à la place qu’il souhaite donner à la culture en 
arts visuels dans son enseignement futur108. De plus il leur permet de prendre conscience de la 
richesse d’enseigner certaines séquences en arts visuels en lien avec la culture artistique. Ce 
module est un excellent moyen pour sensibiliser les futurs enseignant-e-s à cette pratique. Nous 
avons pu constater que plusieurs des étudiant-e-s ont découvert l’intérêt de l’axe culture du PER 
à cette occasion.  
 
																																																								108	Exemple en annexe, p.84	
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En constatant quels étaient les besoins des enseignant-e-s pour enseigner l’axe culture du PER, 
nous pouvons relever que plusieurs des ressources requises sont en réalité disponibles. Par 
exemple, pour les visites guidées, beaucoup de musées en proposent régulièrement. De même 
pour les moyens d’enseignement au sujet de la culture en arts visuels, il en existe plusieurs. 
Nous faisons donc l’hypothèse que le problème ne se situe pas au niveau des ressources mais 
au niveau de l’information et de la publicité pour promouvoir ces moyens pour le corps 
enseignant. 
Au semestre 5 de notre formation à la HEP, nous avons pu suivre un module au sujet de la 
médiation culturelle. C’est à ce moment-là que nous avons découvert la richesse de l’offre 
proposée par les musées pour les écoles et les enseignant-e-s. Ce module a également permis 
de prendre conscience des objectifs du PER de l’axe culture. Plusieurs des étudiant-e-s n’ayant 
pas suivi ce cours et avec lesquels nous avons discuté n’ont pas conscience de cet aspect-là des 
arts visuels. Dans cette optique, il est tout à fait compréhensible que plusieurs enseignant-e-s 
n’aient pas conscience de l’offre qui leur est faite par les musées. Il est cependant à relever que 
les enseignant-e-s reçoivent la lettre de nouvelles Ecole-Musée dans leur boite mail personnelle 
éducanet. Dans les salles de maîtres, les brochures Ecole-Musée sont souvent mises de côté et 
peu consultées. Il serait intéressant de réfléchir à la promotion de l’offre Ecole-Musée auprès 
des enseignant-e-s.  
 
Une série de questions au sujet de la sortie au musée issues de notre questionnaire peuvent être 
intéressantes pour nous aider à comprendre quel est le rapport des enseignant-e-s vis-à-vis du 
musée.  
Une majorité des enseignant-e-s (60%) a répondu que selon eux la sortie culturelle n’était pas 
nécessaire pour aborder l’axe culturel du PER. Ces réponses peuvent en partie expliquer le peu 
d’intérêt des enseignant-e-s pour les démarches Ecole-Musée et les visites guidées proposées.  
Les enseignant-e-s qui, au contraire, pensaient que la visite est nécessaire, ont cité plusieurs 
raisons à cela : la visite rend les arts visuels plus concrets, aide à comprendre le monde qui les 
entoure, et permet de voir des œuvres originales et non uniquement des reproductions. 
En lien avec cette question, il n’est pas surprenant de constater que les enseignant-e-s vont 
rarement au musée avec leur classe. Plus de 70% des enseignant-e-s n’y vont que rarement, 
environ une fois par année. Les enseignant-e-s qui s’y rendent une à deux fois par semestre sont 
moins nombreux (environ 19%). Si les enseignant-e-s estiment que la visite au musée n’est pas 
essentielle pour enseigner la culture en arts visuels, il est compréhensible qu’ils ne s’y rendent 
que rarement. Cependant, si nous relevons certaines réponses que nous avons récoltées au sujet 
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du musée de classe, nous pouvons observer cette question sous un autre angle. Aucun des 27 
enseignant-e-s interrogé-e-s n’avait connaissance du principe du musée de classe. 
Plusieurs enseignant-e-s ont répondu qu’ils pensaient que le musée de classe était une bonne 
alternative à une visite au musée. En effet, c’est une alternative non coûteuse contrairement à 
une visite au musée. D’autres enseignant-e-s ont donné pour argument que c’était plus pratique 
étant donné qu’ils enseignent dans une classe de campagne et que l’organisation était donc 
facilitée s’il n’y avait pas déplacement. Ces réponses au sujet du musée de classe permettent de 
relever un point important pour une meilleure compréhension du faible taux de visites au musée. 
En effet, au-delà de l’intérêt de l’enseignant-e pour un musée, le côté administratif d’une telle 
sortie est important, que ce soit au niveau de l’organisation, du budget ou des déplacements. 
De plus, il n’est pas aisé de sortir avec une vingtaine d’enfants en bas âge pour aller au musée. 
Cela peut être observé dans nos questionnaires : les élèves de 1-2H font moins de sortie que 
ceux de 3-4H. Ces différents aspects de la visite au musée peuvent retenir plusieurs enseignant-
e-s de le faire, et cela est compréhensible.  
Au sujet du musée de classe, tous les enseignant-e-s ont répondu qu’il s’agissait d’une bonne 
alternative d’une visite au musée. La majorité d’entre eux pense que la visite au musée est 
complémentaire à la démarche du musée de classe. Plusieurs enseignant-e-s argumentent qu’il 
est tout de même nécessaire d’avoir un contact avec les vraies œuvres et de côtoyer les lieux 
publics culturels. Un-e enseignant-e interrogé-e a dit comprendre l’importance de pouvoir allier 
la visite au musée et le musée de classe : Avec le musée de classe il est possible de passer 
plusieurs jours autour de la même œuvre et au musée on peut voir les œuvres originales. 
Dans ce sens-là il pourrait être intéressant de suggérer aux enseignant-e-s de visiter non 
seulement des musées mais également de montrer aux élèves quelles sont les œuvres d’art 
présentes au sein ou autour de l’école, ou plus largement dans la ville. Cela rejoindrait la 
composante 4 de l’axe culture du PER : Apprécier quelques éléments du patrimoine culturel de 
son environnement local. Il s’agirait alors de sensibiliser les enseignant-e-s au fait qu’il existe 
des œuvres d’art dans l’environnement proche de l’élève et qu’ils ne sont pas forcément obligés 
de faire des heures de trajet pour pouvoir y avoir accès. 
La structure Ecole Musée propose de nombreuses brochures pédagogiques pour mettre en 
valeur ces œuvres d’art dans les différents lieux. Il est possible sur leur site de faire des 
recherches en fonction du lieu de l’établissement. Avec cette proposition, l’accès au patrimoine 
et aux lieux culturels est considérablement facilité, et permet de faire des sorties simples au 
niveau de l’organisation et peu couteuses. 
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Dans notre questionnaire nous avons posé plusieurs questions au sujet du travail mené autour 
de la visite au musée. 70% des enseignant-e-s interrogé-e-s mènent un travail en amont de la 
visite au musée, 50% pendant et 66% après. Dans la partie théorique de ce mémoire, nous avons 
souligné l’importance de la préparation à la visite, afin de donner à l’élève des repères pour 
qu’il puisse au mieux aborder la visite. Les brochures Ecole-Musée sont à disposition pour aider 
l’enseignant-e à préparer la visite de la classe. Il se peut que cette offre ne soit pas connue par 
certains enseignant-e-s qui ne font pas de travail en amont de la visite. Il est également possible 
qu’ils n’aient pas envie de prendre du temps en plus sur les heures de cours en classe pour cela.  
Nous pouvons également relever que 48% des enseignant-e-s estiment que les élèves ont besoin 
d’un apport théorique pour aborder une œuvre d’art. Il est intéressant de souligner que la 
majorité des enseignant-e-s de 1-2H pense qu’il n’est pas nécessaire d’avoir un apport théorique 
pour appréhender l’œuvre d’art alors que pour les 3-4H, c’est le contraire. Certains enseignant-
e-s de 1-2H pensent que c’est trop abstrait, trop difficile pour des enfants de cet âge. Parmi les 
3-4H la plupart pense que c’est nécessaire de la faire, mais plusieurs d’entre eux préfèrent le 
faire après que l’élève ait vu l’œuvre d’art.  
 
Nous avons également questionné les enseignant-e-s au sujet du choix des œuvres qu’ils 
présentent à leurs élèves. Nous trouvions intéressant de comprendre quels étaient les facteurs 
qui poussaient ou non un enseignant-e à choisir une œuvre plutôt qu’une autre. Nous avons 
donc formulé la question ainsi : « Vous pensez qu’il est important de montrer des œuvres d’art 
aux élèves pour des aspects : plastiques (les outils et les matériaux utilisés) et/ou techniques 
et/ou émotionnels et/ou culturels ».  
L’aspect émotionnel est celui qui est mis en avant par la majorité des enseignant-e-s. En effet, 
l’enseignant-e aura tendance à choisir une œuvre qui lui plait esthétiquement. Cela ne fait que 
renforcer l’idée que le choix du corpus présenté est subjectif. Comme expliqué dans la partie 
théorique de ce mémoire, l’enseignant-e fait le lien entre un champ de référence vaste et le 
contenu à enseigner. Ce que cherche l’enseignant-e en présentant une œuvre d’art à ses élèves, 
c’est donc avant tout que cette œuvre puisse principalement susciter des émotions chez les 
enfants.  Les aspects culturels, techniques et plastiques sont moins importants selon les 
enseignant-e-s.  
 
La dernière question du questionnaire concerne les critères sur lesquels se base l’enseignant-e 
pour choisir une œuvre d’art à présenter en classe. Cette question rejoint la précédente et 
pourtant les résultats ne sont pas pareils. Concernant les critères, les enseignant-e-s choisissent 
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une œuvre à présenter en privilégiant l’intérêt pour l’artiste, le thème de l’œuvre et les aspects 
techniques. Les critères émotionnels, plastiques et culturels sont moins importants.  
Les enseignant-e-s pensent donc majoritairement qu’il est important de montrer des œuvres 
d’art aux élèves pour des aspects émotionnels mais les critères sur lesquels ils se basent sont 
plutôt d’ordre didactique. Cette contradiction peut souligner la volonté de l’enseignant-e de 
permettre à l’élève d’entrer en contact avec l’œuvre émotionnellement, mais qu’il est contraint 
avant tout de choisir des œuvres qui lui donnent l’occasion de créer une séquence didactique.  
Nous trouvions intéressant de chercher une réponse à cela dans la formation des enseignant-e-s. 
La majorité des enseignant-e-s interrogé-e-s ont fait l’Ecole Normale et non pas la HEP. Nous 
pouvons donc nous demander si l’offre de cours en arts visuels était semblable ou non à celle 
disponible aujourd’hui à la HEP. A l’Ecole normale, il y avait plus d’heures d’arts visuels 
qu’aujourd’hui. Parmi ces cours, il y en avait un destiné à l’histoire de l’art, ce qui n’est plus le 
cas à la HEP. L’idée de créer une séquence didactique en arts visuels au sujet d’une œuvre d’art 
était déjà présente. Il était enseigné qu’il était important de reproduire certaines œuvres « à la 
manière de » un certain artiste. A la HEP, cela a un peu changé et l’on préfère aller chercher 
des réponses chez les artistes et s’inspirer de leur travail plutôt que d’en faire des copies 
conformes. Cette évolution peut expliquer la volonté de l’enseignant-e de choisir des œuvres 







6. Limites de la recherche 
En arrivant au terme de notre travail de mémoire, nous pouvons faire quelques remarques à 
propos des limites de ce mémoire. 
 
Tout d’abord au niveau de la recherche, il a été difficile d’obtenir un nombre satisfaisant de 
questionnaires. Sur les 99 envoyés, seuls 27 questionnaires nous sont revenus. Nous émettons 
l’hypothèse que sur l’entier des enseignant-e-s interrogé-e-s, plusieurs d’entre eux n’enseignent 
pas les arts visuels et par conséquent n’ont eu que peu d’intérêt pour le questionnaire. Nous 
pouvons également imaginer une forme de désintéressement à remplir ce questionnaire en ligne 
de la part des enseignant-e-s, dû au fait que la plupart de ceux-ci étaient distribué par email et 
non en version papier. Nous imaginons également que les enseignant-e-s n’ont peut-être pas 
voulu prendre le temps de répondre au questionnaire version papier car il était distribué par une 
stagiaire et de ce fait encore peu reconnue dans l’établissement. Nous aurions trouvé intéressant 
de recueillir plus d’avis sur ce sujet. Nous sommes toutefois reconnaissantes d’avoir pu obtenir 
des réponses.  
 
En menant notre recherche à l’aide de questionnaires, nous avions pour but d’avoir une idée 
générale de l’opinion des enseignant-e-s vis à vis de cet axe culture du PER. Cela nous a permis 
de pouvoir constater que le corps enseignant a un réel besoin de ressources pour enseigner cet 
axe. Cependant si nous voulions davantage creuser la question du lien entre la culture artistique 
de l’enseignant-e et son enseignement de l’axe culture, nous aurions pu faire des entretiens, afin 
de mieux comprendre ce rapport. Il pourrait être intéressant de mener la recherche sous ce point 
de vue.  
 
Au moment de l’analyse des données de notre questionnaire, nous nous sommes rendues 
compte que le sujet que nous avions choisi était très vaste. En effet l’axe culture du PER 
comprend plusieurs composantes très différentes. La recherche aurait pu se concentrer sur un 
aspect de cet axe et orienter les questionnaires dans ce sens-là. Par exemple, il aurait été possible 
de se concentrer uniquement sur le rapport entre les enseignant-e-s et le musée, qui reprend une 
des composantes de l’axe culture. Cependant, nous avons pu avoir une bonne idée générale de 
ce que pensent les enseignant-e-s de l’axe culture et cela a été intéressant à étudier.  
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Le mémoire met en évidence le problème suivant : les enseignant-e-s estiment manquer de 
ressources pour enseigner l’axe culture du PER en arts visuels.  Cependant il ne fait que 
soulever le problème et ne donne pas de solutions concrètes. Dans le mémoire nous émettons 
des hypothèses et proposons quelques pistes pour favoriser le contact entre les enseignant-e-s 
et les moyens à leur disposition pour enseigner les arts visuels. Trouver des solutions à ce 
problème, requerrait un mémoire entier. Il serait donc intéressant de poursuivre la réflexion afin 
de trouver, en collaboration avec des médiateurs culturels, un moyen pour favoriser 







Grâce au travail de recherche effectué nous avons pu répondre à plusieurs de nos 
questionnements au sujet du rapport des enseignant-e-s à l’enseignement de l’axe culture du 
PER en arts visuels. 
 
Tout d’abord, au sujet de l’axe culture du PER, nous avons pu réaliser que les enseignant-e-s 
ne l’enseignaient pas ou très peu. Dans les questionnaires, c’est l’axe qui est le moins travaillé 
dans le domaine des arts visuels.  
Nous avons donc cherché des réponses à cette problématique et nous avons questionné le 
rapport personnel que les enseignant-e-s entretenaient avec l’art. Nous faisions l’hypothèse que 
le peu de motivation pour enseigner l’axe culture pouvait provenir de la relation des 
enseignant-e-s à l’art. La plupart des enseignant-e-s interrogé-e-s ont suivi des cours d’histoire 
de l’art. Cependant l’apport théorique qu’ils ont reçu n’a pas été suffisant pour qu’ils aient une 
bonne estime de leur culture artistique. 
Nous avons remarqué que la plupart des enseignant-e-s perçoivent la culture comme milieu, 
selon la définition de Myriam Lemonchois.  Les enseignant-e-s que nous avons interrogé-e-s 
auraient donc plutôt tendance à mettre en avant la perception lors de leur enseignement de l’axe 
culture au détriment des connaissances au sujet de l’œuvre étudiée. Cela peut être lié au fait 
qu’ils ne pensent pas avoir les compétences nécessaires pour le faire. Ils expliquent qu’ils 
manquent de ressources. Cette prise de conscience nous amène au constat suivant : les 
enseignant-e-s estiment ne pas avoir les moyens nécessaires pour enseigner les arts visuels.  
Nous avons fait plusieurs hypothèses pour tenter d’expliquer cela. Dans la partie théorique de 
ce mémoire, nous avons pu constater que le champ de référence en arts visuels est vaste, ce qui 
peut expliquer le sentiment de découragement des enseignant-e-s face à la tâche qu’ils ont à 
remplir. En effet, ils ont pour rôle de sélectionner les notions qu’ils souhaitent enseigner dans 
le vaste corpus des arts, puis de les transformer en savoirs enseignables. Dans le livre « Arts 
plastiques…quelles sont vos références ? », les auteurs nous le disent bien : « En effet, le 
professeur possédait trois mallettes dont il devait se servir pour construire ses situations de 
cours : la première mallette contenait les notions et les problèmes qui leur étaient liés ; la 
deuxième (très lourde) contenait le champ artistique ; la troisième contenait la machine 
Didactique qui lui servait à articuler le tout sous forme de situations questionnantes.109 » Ce 																																																								109	Collection A. Fabre, C. Guénard, B. Saint-Girons, (2004), Arts plastiques...quelles sont vos références ? 
(p.111), Créteil : Canopé	
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processus souligne la difficulté que peuvent rencontrer les enseignant-e-s dans le domaine de 
l’enseignement des arts.  
Une solution à ce problème serait de proposer aux enseignant-e-s de consulter des moyens 
didactiques déjà existantes, qui ont pour contenu des séquences autour de l’œuvre d’artistes.  
Dans ce sens-là, il s’agirait de réfléchir à une façon de promouvoir les moyens existants à 
disposition de l’enseignant-e pour enseigner les arts visuels. En effet, tous les besoins exprimés 
par les enseignant-e-s au sujet du matériel didactique, des formations continues et des visites 
guidées au musée peuvent être comblés grâce aux offres déjà présentes. Nous pensons donc 
qu’il est important de revaloriser et de mettre en avant les formations proposées par la HEP 
dans ce domaine, ainsi que les offres mises à disposition de l’école par les musées (Ecole Musée 
et brochures pédagogiques). Cette réflexion pourrait être un prolongement de notre mémoire.  
 
Ce mémoire, au-delà de mettre en évidence les besoins des enseignant-e-s dans le domaine des 
arts visuels, nous a permis de réfléchir à la façon dont nous nous positionnons par rapport à 
cette problématique. Nous avons pris conscience que l’axe culture du PER en arts visuels n’est 
pas facile à enseigner. En effet, grâce à nos stages, nous avons pu constater la complexité de la 
tâche de l’enseignant-e généraliste qui doit assumer l’enseignement de toutes les disciplines. 
Face à l’immensité de cette tâche, l’enseignement de l’axe culture du PER peut parfois paraître 
secondaire. En lien avec cela, le temps consacré aux arts visuels est pour la plupart utilisé pour 
faire des productions pour décorer la classe ou créer un résultat esthétique afin de remplir les 
attentes des parents. Cette pression laisse moins de temps pour enseigner l’axe culture en lui-
même. Nos expériences de stage nous ont permis de prendre conscience de la réalité du terrain 
et de mieux comprendre la réticence de certain-e-s enseignant-e-s à enseigner cet axe du PER. 
La formation à la HEP nous a donné l’occasion de pouvoir créer une séquence au sujet d’un 
artiste et de la mettre en pratique en stage. Cela nous a permis de comprendre comment 
pratiquement mettre en œuvre l’axe culture du PER. Peut-être que l’intervention d’un médiateur 
culturel en classe permettrait à l’enseignant-e de se rendre compte de la richesse de cet 
enseignement, comme nous avons pu le voir grâce aux cours de la HEP.  
 
Nous avons également réalisé qu’il était de notre devoir de questionner les contenus que nous 
enseignons, que ce soit en arts visuels ou dans d’autres branches. Dans ce sens, se renseigner 
sur les différents courants artistiques ou sur les démarches de quelques artistes, peut permettre,  
par la suite, de cibler au mieux son enseignement. Dans le livre « Arts plastiques…quelles sont 
vos références ? », les auteurs le formulent ainsi : « (…) nous nous devons de nous poser la 
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question de la constitution, de la validité, de la justification du « champ référentiel », celui de 
l’Art, du « savoir savant » correspondant, tels qu’on nous les présente. Comment a-t-il été 
constitué, par qui, et pour quoi faire, et à partir de quelles références ? La déontologie 
professionnelle nous oblige à ces interrogations dans ce qu’elle appuie sur le recul critique 
nécessaire à la pratique éclairée de la profession, comme d’ailleurs l’Institution elle-même 
nous le demande.110 » 
 
Ce mémoire professionnel a été l’occasion pour nous de réaliser que, sans être des spécialistes 
en histoire de l’art, nous pouvons néanmoins l’enseigner. Cela nécessite de la curiosité et de 
l’intérêt pour ce sujet. Il s’agit donc d’être actives et d’avoir l’intention de faire des recherches 
et de préparer des cours en arts visuels qui soient pertinents. Un intérêt pour cet axe du PER en 
arts visuels est nécessaire, étant donné le travail que cela implique et le temps que cela prend 
sur le programme.  
Dans le livre « Arts plastiques…quelles sont vos références ? », les auteurs résument bien ce 
propos : « Des recommandations engagent (…) l’enseignant à ne pas faire l’économie d’aucune 
forme d’art ni d’aucune époque de l’histoire de l’art. Néanmoins, chacun a tissé sa propre 
relation au savoir et chacun « apportera qui il est devant les élèves », comme le disait François 
Barré, professeur aux Beaux-Arts.111 »  
Cela appuie certaines réponses que nous avons reçues dans les questionnaires au sujet du choix 
des œuvres d’art à présenter aux élèves. En effet, la plupart d’entre eux choisissaient des œuvres 
pour leur côté émotionnel au-delà des qualités culturelles de l’œuvre. Cela montre aussi qu’il 
est important que l’enseignant-e apprécie l’œuvre qu’il présente. Peut-être que des prescriptions 
officielles empêcheraient certains enseignant-e-s de pouvoir choisir des œuvres selon ce critère. 
 
Nous sommes plus à même de faire de la médiation culturelle, étant donné que nous avons pu 
suivre des cours spécifiques sur le sujet. Ce cours nous a permis d’acquérir des outils 
nécessaires pour pouvoir le faire avec notre future classe.  
Nous sommes reconnaissantes d’avoir pu rédiger notre mémoire sur cette problématique. Nous 
sommes dorénavant plus sensibles à cet axe culture du PER et avons conscience des enjeux de 
son enseignement en classe. Nous pensons également être plus à même de le faire et 
appliquerons les conclusions de cette recherche lors de notre futur enseignement.  																																																								
110 Collection A. Fabre, C. Guénard, B. Saint-Girons, (2004), Arts plastiques...quelles sont vos références ? (p.32), 
Créteil : Canopé 
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9.2 Médiation culturelle : Exemples de livres 
 


































Dans ce livre, on découvre les 
nymphéas de Monet. C’est 
l’histoire d’une grenouille qui se 
caches dans différents paysages 
du peintre. 
 
Dans ce livre, on peut 
voir sur la page de 
gauche, la version 
originale de la 
reproduction de 
l’œuvre et à droite une 
version déstructurée. 
Ce livre nous présente diverses 
œuvres d’art et propose des 
activités en lien avec celles-ci. Sur 
cet exemple, le lecteur doit 
retrouver les éléments dessinés à 
gauche. 
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9.3 Exemple d’une activité proposée dans des livres pour enseigner les arts visuels : 
 











Jan Van Eyck,  Hubert Van Eyck, Retable de l'Agneau mystique (ouvert): Registre supérieur, Dieu trônant entre 
la Vierge et saint Jean-Baptiste, anges, Adam et Eve; registre inférieur, adoration de l'Agneau mystique, 1432 





Christian Boltanski, Personnes, 2010 








Les enseignant-e-s enseignent-ils l’axe culture du PER en arts visuels et comment le mettent-
ils en œuvre ? Nous avons décidé de nous intéresser à l’axe culture du PER et à la manière dont 
il est mis en œuvre dans les classes primaires du premier cycle. 
Au fil de notre questionnement, nous avons affiné notre recherche en définissant deux 
questions:  
Quel est le rapport que les enseignant-e-s de différents profils au cycle 1 ont avec la culture et 
de quelle manière cela influence-t-il leur enseignement de l’axe culture du PER en arts visuels 
dans leur classe ? 
Quels seraient les facilitateurs qui pourraient aider les enseignant-e-s à enseigner l’axe culture 
du PER ? 
 
Ces deux questions nous ont poussées à soumettre un questionnaire aux enseignant-e-s du 
cycle1. Nous avons observé la mise en œuvre de cet axe dans ces deux différents profils. 
Nous avons décrit plusieurs concepts indispensables à la compréhension de notre mémoire, à 
savoir la culture, la culture en arts visuels et la didactique. 
En analysant nos résultats et en faisant des liens avec notre partie théorique de notre mémoire, 
nous avons comparé le rapport des enseignant-e-s à l’art, puis leur relation à l’axe culture. Nous 
avons pu émettre différentes hypothèses sur les raisons qui poussaient les enseignant-e-s à 
accorder peu d’importance à cet axe. Lors de notre analyse, nous avons pu remarquer que les 
enseignant-e-s disaient entretenir un bon rapport avec l’art et sa culture.  
Nous avons constaté que les enseignant-e-s étaient majoritairement dans un enseignement de 
type « culture comme milieu » et que cela impliquait une approche de la culture axée 
essentiellement sur la perception. Cependant, la plupart des enseignant-e-s disent ne pas avoir 
les connaissances pour enseigner cet axe et manquer de ressources, de moyens pédagogiques 
ou de séquences à ce sujet. Nous avons donc décidé de mettre en avant les multiples moyens 
d’enseignement que les enseignant-e-s ont à disposition.  
 
 
Mots clés :  
Culture, arts visuels, culture artistique, didactique, Plan d’Etudes Romand, histoire de 
l’art, enseignement en AVI, médiation culturelle, moyens d’enseignements.	
 
